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Mama, ich lebe 
DDR 


Vier junge Deutsche in sowjetischer 
Uniform. Ein neuer Film 

von Wolfgang Kohlhoase und 
Konrad Wolf. 


Tschapajew 
UdSSR/Lenfilm 


Wiederaufführung des Films über 
den legendären Bürgerkriegshelden. 


Städte und Jahre 
UdSSR/Mosfilm 


Ein Künstler auf dem Weg 
zur Revolution. Verfilmung von 
Konstantin Fedins Roman. 


Panzerkreuzer 


Potemkin 
UdSSR 


Sergej Eisensteins Welterfolgsfilm 
wieder im Programm der Studiokinos. 


Leben auf der Flucht 
ESSR 


Die authentische Abenteuer- 
geschichte eines tapferen 
Partisanenkommandeurs. 


Das Elixier der Jugend 


SR Rumänien 
Phantastische Philosophistereien 
über das Altern. 


Februar 


Premieren 


Sonntag auf 
brennender Erde 


SR Rumänien 
Verbrechen ‚auf rumänischen 
Olfeldern in der Nachkriegszeit. 


Amarcord 
Italien/Frankreich 


Federico Fellinis Erinnerung an 
eine italienische Provinzstadt. 


Die Puppe des 


Die Jungfrauenbrücke Gangsters 


SFR Jugoslawien 
Eine wahre Geschichte aus dem 
jugoslawischen Befreiungskampf. 


Ein Tag im November 
Kuba 


Ein Revolutionär am Ende der 
Jugend. Ein Gegenwartsfilm von 
Humberto Soläs. 


Im Jubiläumsjahr 


der Öktoberrevolution 


Vorstellung sowjetischer Filmkünstler 


Die Schauspielerin 
Margarita Terechowa 


Ein sowjetischer Kritiker sagte einmal 
von ihrer Darstellungsweise, es sei 
Kammerspiel. Darin ist wohl ein 
Körnchen Wahrheit. Ihr liegen kein 
Pathos, keine „große' Oper“, keine 
„skulpturhaft modellierten Details“. 
Auf der Bühne und in Filmen ist ihr 
Spiel streng, sicher und präzis. Ihre 
Präzision erinnert aber nicht an schul- 
mädchenhafte Gewissenhaftigkeit, 
sondern an die Eingebung der Im- 
provisation, die Erscheinungen in ih- 
rer einmaligen Natürlichkeit aus dem 
Leben schöpft. 

Margarita Terechowa ist wie geschaf- 
fen für Verwandlungen. Ein paar 
Striche, und ihr Gesicht verändert 


sich, und sie lebt in dem neuen 
Milieu, in das sie vom Regisseur 
hineingestellt worden ist. 

Das Kinopublikum der DDR kennt 
Margarita Terechowa u. a. aus „Be- 
lorussischer Bahnhof“. In diesem viel- 
beachteten Film von Andrej Smirnow 
spielte sie eine Nebenrolle, mit ei- 
gentlich nur einer Szene, in der sie 
aber eine Fülle von Haltungen, Emo- 
tionen und Erkenntnissen ausdrücken 


“muß: Ein junges Mädchen ist. mit 


dem Freund im Auto unterwegs; sie 
werden in einen Unfall verwickelt, 
und der Freund, eben noch bewun- 
derter Verehrer, verweigert die Hil- 
feleistung für den Verletzten. 


Italien 
Eine Komödie mit Sophia Loren 
und Marcello Mastroianni. 


Vincent, Francois, 


Paul und die anderen 
Frankreich/Italien 


Lebenskrise französischer Bürger 
um die Fünfzig. 


In „Monolog“ von Ilja Awerbach 
spielte Margarita Terechowa eine 
Hauptrolle, die hohe Anforderungen 
an ihre Wandlungsfähigkeit stellte: 
Anfangs ist ihre Tasja 17 Jahre alt, 
ein junger Mensch, scheinbar mit 
den besten Anlagen. Am Schluß des 
Films gestaltet die Terechowa eine 
Vierzigjährige, die nichts fertigge- 
bracht hat im Leben, die ihre besten 
Jahre verzettelt hat. 

Nun sehen wir die Schauspielerin — 
die übrigens in ihrer Heimat zu- 
nächst durch ihre Rollen am Mos- 
kauer Mossowjet-Theater bekannt 
wurde — wieder in dem DEFA-Film 
„Mama, ich lebe“, hier als Angehö- 
rige der Roten Armee und in einer 
Liebesbeziehung zu einem deutschen 
Kriegsgefangenen und Antifaschisten. 
Die Terechowa ist wirklich „in jeder 
Hinsicht reif und nüchtern, unge- 
heuchelt und ohne Maske“, sagte der 
bekannte Schauspieler und Regisseur 
Rolan Bykow von ihr, der in den 
Filmen „Hallo, da bin ich!“ und „Die 
Wellenläuferin“, ihren ersten Filmen, 
ihr Partner war. 

Früher glaubte sie, jede beliebige 
Frage beantworten zu können, es lag 
ihr nicht zu zweifeln. Sie machte ihr 
Abitur mit einer Goldmedaille und 
ging an die Physikalische Fakultät 
der Universität in Taschkent. Da stie- 
gen ihr Zweifel auf, Zweifel an der 
Richtigkeit ihrer Berufswahl. Über- 
raschend für ihre Eltern, die Schau- 
spieler sind, fuhr sie nach Moskau 
und ging ans Schauspielstudio des 
Mossowjet-Theaters, lernte nicht nur 
hohe Kunst, sondern auch harte Ar- 
beit kennen. 

Das ist jetzt zehn Jahre her. Einmal 
schrieb Juri Sawadski, Intendant die- 


Schuhgröße 32 


Spanien/Italien 
Ein Mörder jagt einen unbekannten 
Tatzeugen. 


VII. Kinderfilmwoche 
der DDR 


4.-10. Februar 1977 


Der kleine Zauberer 


\und die große Fünf 


DDR 


Phantasie und Realität in einem 
DEFA-Kinderfilm. 


Die Leuchtturminsel 
DDR 


Die Schwestern des Lichts 
DDR 


Sammelprogramm für Kinder. 


Die Schöne und 


das Tier 

DDR 

Die tapfere Wassilissa 
UdSSR 


Sammelprogramm für Kinder 


Programmänderungen vorbehalten. 


ser Bühne, die persönliche Origina- 
lität der Terechowa verspreche, bald 
eine schauspielerische Originalität 
zu werden. Heute können wir sagen, 
daß die Prophezeiung eingetroffen 
ist. 

„Als ich anfing, gelang mir alles wie 
von selbst“, sagte die Terechowa. „In 
dem Film ‚Hallo, da bin ich!‘ zum 
Beispiel verstand mich der Regisseur 
besser als ich selbst. Ich wußte wirk- 
lich nicht, was ich tue, und wenn mir 
etwas gelungen ist, so ist das ganz 
und gar Dowlatians Verdienst. Mit 
der Zeit gewann ich professionelles 
Können, lernte: mich kontrollieren, 
und gewöhnlich entspricht mein inne- 
res Urteil dem von Leuten, auf deren 
Urteil über Kunst ich viel gebe.“ 


(Unter Verwendung eines Beitrages 
von Andrej Bataschow in „Sowjet- 
film“) 
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Traditionen, 
dielebendig sind 


Alte Filme wirken manchmal komisch. 
Während wir in den Museen bestau- 
nen, was aus den Frühzeiten der 
Künste, den Jahrhunderten der Male- 
rei, des Handwerks auf uns überkom- 
men ist, haben wir für manche alte 
Filme nur noch ein Lächeln übrig. 

Das mag an vielem liegen. Wohl 
auch daran, daß sie uns weit näher 
stehen als die Zeugnisse der Kunst 
längst vergangener Zeiten. In alten 
Filmen mögen wir belächeln, was uns 
vor wenigen Jahrzehnten noch rührte. 
Wir sehen eine überholte Mode, anti- 
quiert wirkende Tänze, einen anderen 


Stil, und wir sehen Ungeschicktes, 
Belangloses, auch Fehler. Denn wir 
sind gewachsen, aber die Filme sind 


. so geblieben, wie sie gemacht waren. 


So kann es auch mit Filmen sein, die 
zu ihrer Zeit sehr wichtig waren. Ich 
denke an den frühen DEFA-Film 
„Ehe im Schatten“, der damals so 
großen nationalen und internationa- 
len Erfolg hatte und den wir nach wie 


vor als ein Werk der antifaschisti- 
schen Filmkunst hoch schätzen. Aber 
seine Machart wirkt heute sichtlich 
überholt. Sie erscheint uns sentimen- 
tal, und wir sind einen anderen, 
natürlicheren Ausdruck der Schau- 
spieler gewöhnt. 

Während alte Theaterstücke durch 
neue Inszenierungen auf unsere 
Gegenwart bezogen werden, stellt 
sich solche „Verjüngung“ beim Film 
nicht her. Und er ist niemals eine 
Einmaligkeit wie die Theaterauffüh- 
rung. In vielen Kopien verbreitet, muß 
das Werk in den Wochen und Mona- 
ten nach seiner Premiere «as Inter- 
esse der Zuschauer finden. 

Das ist die Chance des Films und 
seine Gefahr: Die kapitalistischen 
Filmgesellschaften haben von Anfang 
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an die Masse ihrer Produktionen auf 
simple, schnell zu vermarktende Un- 
terhaltung ausgerichtet. Immer neue 
Reizwirkungen sollen’ die Leere, den 
Leistungsdruck in der kapitalistischen 
Gesellschaft ausgleichen. Das Be- 
dürfnis nach Unterhaltung wird der- 
art aufgebraucht, daß keine Fragen 
mehr gestellt werden. 

Vor allem deshalb sind so viele alte 
(und neue) Filme antiquiert. Aber 
während jeder Biedermeierschrank 
und jedes Barockglas eine kostbare 
Antiquität ist, sind diese alten Filme 
höchstens noch unfreiwillig komisch: 


Suse“, „Halbweltmädchen“, 
„Der krasse Fuchs“, „Weißt du 
noch?“, „Anneliese von Dessau“, 
„Die Mühle von Sanssouci” — ein 
paar Titel aus der deutschen Durch- 
schnittsproduktion von 1927. 

Aber nicht an diese Filme denkt man 
gemeinhin, wenn man sich für alte 
Filme interessiert. Man geht in die 
Filmkunsttheater, in die Veranstaltun- 
gen der Filmklubs, um die großen 
Kunstleistungen dieses Jahrhunderts 
zu studieren: Filme von Stroheim, 
Griffith, de Sica, Visconti, Filme also, 
die trotz der kapitalistischen Film- 
industrie und gegen ihre allgemeinen 
Absichten produziert wurden — und 
wir sehen die Filme von Eisenstein, 
Pudowkin,. Wertow, von Munk, 
Dudow, Romm, Filme also, die frei 
von kapitalistischen Zwängen ent- 
standen: Die sozialistische Filmkunst 
der Gegenwart fußt auf einer großen 
Tradition, deren Lebendigkeit auch 
in der Kraft ihrer aktuellen Anregung 
begründet ist. Und mancher der gro- 
Ben sowjetischen Filme aus den 
zwanziger und dreißiger Jahren wirkt 
auf uns ganz gegenwärtig. 


„Frau 


Tschapajew 

Eben diese Gegenwärtigkeit, das 
Ansprechen heutiger Interessen ge- 
stattet es dem Verleih, wesentliche 
Filme der sozialistischen Tradition 
hin und wieder auch im öffentlichen 
Programm vorzustellen. Eine breitere 
Aufmerksamkeit wird ihnen so zuteil, 
und vör allem jungen Zuschauern 
wird der Weg erleichtert, maßstab- 
setzenden Filmen der Vergangenheit 
im Kino zu begegnen. Junge Leute 
wird noch jetzt der sowjetische Spiel- 
film „Tschapajew“ bewegen, der 
— 1934 uraufgeführt — in der großen, 
an bedeutenden Werken so reichen 
sowjetischen Filmgeschichte zum wohl 
populärsten Film wurde. Die Ge- 
schichte ist heroisch, aber sie wird 
sehr einfach, so alltäglich wie außer- 
gewöhnlich erzählt. Jeder konnte 
und kann sich in die Helden hinein- 
denken, mit ihnen empfinden und in 
ihren Problemen seine eigenen 
sehen. 

Tschapajew, ein legendärer Komman- 
deur der Roten Armee im Bürger- 
krieg, ist ein tapferer, von seinen 
Männern verehrter, kluger Soldat, 
dessen Hang zur Anarchie den 
Widerspruch des Politkommissars 
Furmanow erweckt, der so still wie 
bestimmt handelt und überzeugt. 
Unter den Bedingungen des unerbitt- 
lichen Kampfes mit den Weißgardi- 
sten vollzieht sich eine Annäherung 
der beiden: Sie schließt die Entwick- 
lung Tschapajews ein, die nicht die 
Preisgabe der individuellen Eigen- 
heit, sondern die Entfaltung der Per- 
sönlichkeit des Helden bedeutet. 
Eben in dieser Gestaltungsart liegt 
ein bleibender Wert. 

Der Film ist vom revolutionären Atem 
der dargestellten Epoche geprägt. 
Aber es geht ihm nicht um einen bloß 
mitreißenden Eindruck. Seine über- 
dauernde Wirkung liegt in der 
genauen, widerspruchsreichen, auch 
komisch ausgeführten Gestaltung 
eines tatsächlich weltbewegenden 
Kampfes auf Leben und Tod. Er wird 
in einer individuellen Geschichte 
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erfahrbar, in der doch das Ganze, 
das Historische immer gegenwärtig 
ist. 

Bei der Beschreibung der Menschen 
und der Umstände, unter denen sie 
handeln, kommt die drängende, dra- 
matische Fabel nicht zu kurz. Wie 
sonst wäre der riesige Erfolg des 
Films zu erklären, den Gorki mit 
großer Bewunderung in der „glück- 
lichen Verquickung des prachtvollen 
Materials mit einer richtigen Haltung 
der Regisseure zu diesem Material“ 
sah. Und er betonte, daß die Brüder 
Wassiljew diesen Film ohne „Über- 
lastungen“ inszeniert hätten, die auch 
damals manchen Film um seine Wir- 
kung brachten. 


Vom Stummfilm zum Tonfilm 


Gorki lobte, daß „Tschapgjew” auf 
einer zuverlässigen Fabel aufbaue. 
Damit nahm er Stellung zu Diskus- 
sionen sowjetischer Künstler zu An- 
fang der dreißiger Jahre. Die epocha- 
len Filme des vorangegangenen 
Jahrzehnts hatten sich in ihrer Dra- 
maturgie geöffnet, um die revolutio- 
nären Prozesse groß und umfassend 
abbilden zu können: Bewegung der 
Massen. „Streik“, „Panzerkreuzer 
Potemkin“, „Das Ende von St. Peters- 
burg”, „Oktober“, „Das Alte und das 
Neue“ hatten keine strengen Fabeln. 
Aber in der Phase des sozialistischen 
Aufbaus, in der sich der einzelne mit 
neuen, komplizierten Problemen kon- 
frontiert sah, wurden Gestaltungs- 
weisen gefordert, die auf den ein- 
zelnen eingingen, ohne sich in Ein- 
zelheiten zu verlieren. Eine Antwort 
war der Film „Tschapajew“, der eine 
Geschichte erzählt, in der die Helden 
Individuen und Vertreter der Ge- 
schichte sind. 

Diese Vorgänge stehen im Zusam- 
menhang mit dem schwierigen Über- 
gang vom Stummfilm zum Tonfilm. 
Dieser war zu Darstellungen fähig, 
die der stumme Film kaum bringen 
konnte. Aber mit dem Einsetzen des 
Tons, der differenziertere, individuel- 
lere Abbildungen erlaubte, 
oft und auf lange Zeit die hohe opti- 
sche Kultur des Stummfilms abgelegt. 
„Ischapajew“ zeigt hingegen eine 
wirkungsvolle Einheit. Der Dialog 
wird wesentlich für die Charakterisie- 
rung, aber es gibt nicht die üblichen 
theatermäßigen, steifen Szenerien. 
Die Wassiljews arbeiteten mit den 


prägnanten Einstellungen des stum- 


men Films, mit einprägsamen opti- 
schen Details und bildlichen Kombi- 
nationen. 

Ein schönes Beispiel für die Anwen- 
dung der filmischen „Sprache“, die 
eben auch eine optische ist: Wenn 
Furmanow, der zu einem anderen 
Truppenteil versetzt wird, sich von 
Tschapajew verabschiedet, ist das 
abfahrende Auto in einer langen, 
nicht enden wollenden Einstellung zu 
sehen. Dann verdunkelt sich das Bild 
allmählich. Diesen Eingriff der filmi- 
schen Blende hat Bela Baläzs be- 
schrieben als ein Versinken der Welt: 
„Gestaltlos spüren wir den Schatten 
des Todes. Hier weckt die Kamera- 
technik eine so tiefe Stimmung, wie 
wir sie manchmal in den Versen der 
größten Dichter finden.“ 


Wolfgang Gersch 


wurde 


Am Abend vor der Schlacht. 
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Der Überfall der Weißgardisten traf sie unvorbereitet. 


Diese Männer halten auch der berüchtigten „psychischen 
Attacke“ des weißgardistischen Offizierscorps stand. 


Eines der populärsten Werke der sowjetischen Filmgeschichte 


Wieder imKino 


Als „Tschapajew“, der Film der Brü- 
der Wassiljew, im Oktober 1934 in 
der Sowjetunion zu einem sensatio- 
nellen Filmerfolg wurde, konnte in 
Deutschland, wo noch wenige Jahre 
zuvor „Panzerkreuzer Potemkin” so 
demonstrativ® erfolgreich war, nie- 
mand diesen Film sehen. Kitsch, Re- 
vue und Preußens Gloria beherrsch- 
ten die Leinwände. 

Über ein Jahrzehnt später erschloß 
„Tschapajew”, zusammen mit „Sturm 
über Asien“, „Wir aus Kronstadt”, 
„Der Weg ins Leben“ und vielen 
anderen Filmen, dem Publikum in der 
damaligen sowjetischen Besatzungs- 
zone den Sinn und die Kraft einer 
Revolution und ihrer Helden, von de- 
nen die meisten Zuschauer bis dahin 
keine oder nur durch faschistische 
Hetze verzerrte Vorstellungen hatten. 
Die damals Zwanzigjährigen begei- 
sterten sich für den Bauern und 
abenteuerlichen Kommandeur mit 
der Pelzmütze, dem Schnauzbart, den 


listigen Augen, der auf dem Pferd 
so sicher war wie hinter dem MG, 
der mit ein paar Kartoffeln militä- 
rische Strategie erklärte, der kühne 
Attacken ritt und kaltblütig Aufrührer 
erschoß, der sich mit dem roten Kom- 
missar stritt, sich nach Wissen sehnte 
und Sinn für Liebe hatte, der mit sei- 
nen Männern die berühmte „psy- 
chische Attacke“ der weißen Offiziere 
zerschlug und dann doch nach einem 
nächtlichen Überfall der Weißen ge- 
tötet wurde. 

Tschapajew, von MG-Kugeln durch- 
siebt, versank im Fluß, aber er lebte 
weiter -— in den Gedanken und Ge- 
fühlen der Zuschauer von 1934 und 
1948, Volkshelden in viel wahrerem 
und höherem Sinn als all die Aben- 
teuerhelden Dutzender Erfolgsfilme 
des durchschnittlichen Kinos, ob sie 
rıun im amerikanischen Westen oder 
in irgendeinem historischen Mittel- 
alter agierten.... „Ischapajew“ kommt 
nun wieder in die Filmtheater. 


Eine neue Zuschauergeneration wird 
ihn entdecken, die „Alten“ werden 
ihn wiedersehen. Dieser Film ist ein 
„Klassiker” der Filmgeschichte. Er 
markierte Anfang der dreißiger Jahre 
einen neuen Abschnitt in der Ent- 
wicklung der sowjetischen, der sozia- 
listischen Filmkunst: Genau profi- 
lierte, individuelle Gestalten — Tscha- 
pajew; der von ihm bekämpfte, dann 
geachtete Kommissar Furmanow; die 
MG-Schützin Anja und der junge 
Partisan Petka; der kluge und skep- 
tische weiße Oberst Borosdin und 
sein Bursche, der Bauer Potapow; 
aber auch jede „Nebenfigur“ — be- 
herrschen und bestimmen die Hand- 
lung, aus ihren Haltungen und ih- 
rer Entwicklung, aus drama- 
tischen Szenen entsteht das 
epische Panorama der großen 
Klassenkollision des russischen Bür- 
gerkrieges, das Porträt des russi- 
schen Volkes im Kampf um seine 
Freiheit. Abenteuer und revolutio- 


näre Leidenschaft, Aktion und Stille, 
Liebe und Haß, heroischer Ernst und 
menschliche Komik bestimmen die 
Atmosphäre des Films, der ein Kunst- 
werk seiner Zeit und ein Massen- 
erfolg war und daher immer noch 
lebendig ist. 
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D TSCHAPAJEW 


Ein sowjetischer Film aus dem Studio 
Lenfilm (1934) 

Nach dem gleichnamigen Roman 
von Dmitri Furmanow 

BUCH und REGIE: 

Sergej und Georgi Wassiljew 
DARSTELLER: Boris Babotschkin 
(Tschapajew), B. Blinow (Furmanow), 
W. Mjasnikowa (Anna) und L. Kmit, 
l. Pewzow, S. Schkurat, B. Tschitkow 
KAMERA: $. Sigajew, A. Xenofontow 
MUSIK: G. Popow 


„Die zweite Hälfte unseres 
Lebens verbringen wir damit, 
die Schäden zu beseitigen, 
die die Erziehung uns in der 
ersten Hälfte zugefügt hat.“ 


Federico Fellini 


Rimini in den dreißiger Jahren. Fel- 
lini erinnert sich (der Filmtitel ist ein 
Dialektausdruck aus der Romagna, 
und „a m’arcord“ bedeutet soviel wie 
„ich erinnere mich“) seiner Heimat- 
stadt und seiner Jugend. Im Mittel- 
punkt steht der halberwachsene Titta 
mit seiner Familie; dem Vater, der 
als „Linker“ gilt, weil seine Frau ihn 


Ein kleiner Führer gibt dem Städtchen 
die große Ehre seines Besuches. 
(Foto oben) 


Amarcord 


immer einsperrt, wenn die Faschisten 
einen Aufmarsch o. ä. veranstalten; 
der Mutter, die Haare auf den Zäh- 
nen hat und jeden Tag mindestens 
eine „show“ abzieht; dem jüngeren 
Bruder, dem Onkel, dem Großvater, 
der einmal ein Sexprotz gewesen 
sein will; dem anderen Onkel, der 
einmal der Klügste in der Familie 
war, nun aber schon lange in der 
Irrenanstalt lebt. 


Es ist eine kleine, schäbige, schmut- 
zige Welt, die Fellini in vielen Ein- 
zelporträts und Geschichten gestal- 
tet, eine Welt, die dem „Duce“ ebenso 
begeistert zujubeit wie dem „Stolz 
der Nation“, einem Überseedampfer; 
eine Welt, in der man sich um Politik 
weniger kümmert als um das Liebes- 
leben unverheirateter junger und 
nicht mehr ganz junger Damen; eine 
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Wer hätte das gedacht — Gradisca 
heiratet! Einen Polizisten! 
(Foto unten) 


Welt, in der die Kirche noch immer 
eine bedeutende Rolle spielt, in der 
aber das Gebot „Liebe deinen Näch- 
sten...“ nur für den Unterleib zu 
gelten scheint. 


An ein ganzes Jahr im Leben einer 
Stadt erinnert sich Fellini, wobei die 
vorgegebene Kindheit nicht die tat- 
sächliche ist. Manche Erinnerung ist 
verschwommen, unklar. Träume, Alp- 
träume spielen eine Rolle. So man- 
ches erscheint verklärt, vieles ver- 
zerrt zur Karikatur, wie die Lehrer 
und die Schule überhaupt. Es ist 
ein bedrückendes Bild einer bedrük- 
kenden Film-Welt. „Mein Film ist das 
Porträt einer Provinz, einer Zeit, in 
der das Gefühl des Unbehagens und 
der Angst dominierten“, sagte Fellini 
in einem Interview über „Amarcord“. 


Fellinis Reise Kino 


in die italienische Provinz 


Als bester italienischer Film des 
Jahres 1973 erhielt „Amarcord“ den 
traditionellen „David di Donatello“ 
und neben zahlreichen anderen Aus- 
zeichnungen auch 1974 in den USA 
den „Oscar“. 


= AMARCORD 


Ein italienisch-französischer Farbfilm 
BUCH: Federico Fellini, Tonio Guerra 
REGIE: Federico Fellini 
DARSTELLER: Puppela Maggio 
(Tittas Mutter), Magali Noel 
(Gradisca), Armando Brancia 

(Tittas Vater), Ciccio Ingrassia 
(Onkel Matteo), Bruno Zanin (Titta) 
KAMERA: Giuseppe Rotunno 
AUSSTATTUNG: Danilo Donati 
MUSIK: Nino Rota 


Allein zu zweien im Kino — Titta und 
sein großer Schwarm Gradisca. 

Sie aber träumt von ihrem 
Leinwandhelden. (Foto unten) 


Sonntägliche Familienidylle mit 
Onkel Matteo, der wenig später auf 
eine Uime klettern und verzweifelt 
heulen wird: „Ich will eine Frauuuu!“ 


Vier Männer in einem überfüllten 
Zug. Sie fahren durch ein fremdes 
Land. Sie tragen die Uniform der 
Roten‘ Armee. Aber sie sprechen 
kaum ein Wort Russisch. Man 
schreibt 1944. Die mitreisenden Rot- 
armisten beobachten die vier ge- 
spannt, mißtrauisch. Der Zug fährt von 
Moskau an die Front. Die vier sind 
Deutsche — ein Zimmermann, ein 
Postbote, der sich gern als Artist 
ausgibt, ein Gymnasiast, ein Theo- 
logiestudent. Aber das liegt lange 
zurück, das waren sie, ehe sie Sol- 
dat wurden und schließlich Kriegs- 
gefangene ... 

Wer sind diese vier Männer? Warum 
tragen sie die fremde Uniform? Was 
denken, was wollen sie? 

Vor zehn Jahren erregte der Film 
„Ich war neunzehn“ die Zuschauer, 
vor allem die jungen Leute im Kino: 
Ein Deutscher, der mit sieben Jahren 
Deutschland verlassen mußte, kehrt 
1945 als sowjetischer Leutnant zu- 


DEFA Premiere 


Vier „normale Deutsche” auf einer merkwürdigen Reise... 


Mama, ichlebe 


Ein Film von Konrad Wolf und Wolfgang Kohlhaase 


Am liebsten gingen sie mit dem Partisanengeneral in die Wälder. 


rück. „Die Straßen tragen deutsche 
Namen. Man sagt, das ist meine Hei- 
mat.“ Der junge Deutsche mußte 
seine Heimat finden, sein Volk ent- 
decken, um mit ihm leben zu können 
und seine Geschichte zu verändern. 
Die vier Deutschen in Konrad Wolfs 
und Wolfgang Kohlhaases neuem 
Film „Mama, ich lebe“ sind so alt 
wie jener Deutsche in „Ich war neun- 
zehn“. Aber sie lebten das für ihre 
Generation in Deutschland „nor- 
male“ Leben. Sie kamen nicht als 
Freunde und Emigranten in die So- 
wjetunion, sie kamen als Soldaten, 
als Feinde, gläubig, willig oder ge- 
dankenlos ... Wann, warum und 
wie änderte sich das Leben solcher 
Männer, die heute fünfzig sind - 
wenn sie überlebten? 

Der Film erzählt vom Frontwechsel 
„normaler Deutscher“. Ohne sensa- 
tionelle Erfindungen, biografische 
Konstruktionen und Phrasen werden 
die fast beiläufigen Erlebnisse, die 
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Jede Begegnung mit sowjetischen 
Menschen stellt die Frage: 

Bleiben wir „Fritzen“, oder gehören 
wir dazu? 


In der Sonderschule für Kriegsgefangene lernen sie das Abc der politischen Agitation. Eine verzweifelt kurze, bittere Liebe 


verbindet Pankonin und die Russin 
Swetlana. (Foto oben) 


Betreuer auf ihrem Weg an die 
Front: Major Mauris, im 
Privatleben Germanist. (Foto links) 


scheinbar zufälligen Momente beob- 
achtet, die das Leben eines Men- 
schen plötzlich beeinflussen, die er- 
sten Schritte zu einem anderen Weg 
auslösen. Bei jedem sind diese 
Schritte begleitet von Verachtung, 
Haß und Lynchdrohung der „Lands- 
leute“, der Kameraden von gestern, 
jeder wird konfrontiert mit neuen 
Gedanken und Forderungen, aufge- 
stört von Unsicherheit und Zweifeln, 
beunruhigt vom Vertrauen der neuen 
Freunde ebenso wie von ihren Fra- 
gen, ihrem stummen Beobachten. So 
ist die Reise dieser vier Deutschen 
in sowjetischer Uniform von Moskau 
an die Front äußerlich arm an dra- 
matischen Ereignissen, voll innerer 
Spannung. Wie wird Major Mauris, 
ihr Betreuer, Germanist, Balte, un- 
militärischer Offizier und Humanist, 
mit diesen vier seltsamen Deutschen 
fertig? Was wird aus der kurzen, 
bitteren Liebe zwischen einem von 
ihnen und einer russischen Frau? Wie 
reagieren die vier auf die Frage, ob 
sie auch auf ihre Landsleute schie- 
Ben würden? Was bedeutet das 
„Nein“, das einer von ihnen sagt? 
Wie werden die anderen mit ihrem 
ersten Versagen fertig, das einen 
“jungen Rötarmisten das Leben 
kostet? Werden sie Deutschland je 
erreichen? Und wird man dort auf sie 
warten? 

Dieser Film dramatisiert nichts und 
er beschönigt nichts. Gerade darum 
erzählt er mehr als manche andere 
Geschichte über die Härte der Ent- 
scheidungen, die damals, 1943/44, 
getroffen. wurden, und über Fragen, 
die heute noch die Welt bewegen. 


Klaus Wischnewski 


MAMA, 

r ICH LEBE & 
Ein farbiger DEFA-Film der Gruppe 
„Babelsberg” 

Hergestellt mit Unterstützung des 
Studios Lenfilm 

BUCH: Wolfgang Kohlhaase 
REGIE: Konrad Wolf 

DARSTELLER: Peter Prager (Becker), 
Uwe Zerbe (Pankonin), Eberhard 
Kirchberg (Koralewski), Detlef Gieß 
(Kuschke), Donatas Banionis 
(Mauris), Margarita Terechowa 
(Swetlana), Jewgeni Kindinow 
(Glunski), Michail Wasskow (Kolja), 
Iwan Lapikow (General) : 
PRODUKTIONSLEITUNG: 

Herbert Ehler 

KAMERA: Werner Bergmann 
SZENENBILD: Alfred Hirschmeier 
MUSIK: Rainer Böhm 


Überraschend \kommt für sie der 
Einsatz im Hinterland, doch er ist 
die logische Konsequenz des 
einmal beschrittenen Weges. 

(Foto links) 


Vincent, Francois, 
Paul unddie anderen 


Männer 
in der Krise 


Ein Film von 
Claude Sautet 


Man kennt sich seit langem. Man ist 
eng miteinander befreundet. Man hat 
sin festes Ritual: Jedes Wochenende 
verbringt man gemeinsam auf dem 
-ande. Die Frauen sind dabei, die 
Kinder, Bekannte kommen zu Be- 
such. Man unterhält sich, erholt 
sich, genießt gutes Essen und Trin- 
ken und die frische Luft, und ein 
fahrlässig abgebrannter Schuppen 
oder ein unfreiwilliges Bad in einem 
kühlen Bach sind nur Anlaß zum 
Gelächter. Es ist eine Idylle, diesen 
Leuten geht es offensichtlich ziemlich 
gut, und der Alltag ist weit weg. 
Doch der Schein trügt, sie alle haben 
ihre Sorgen und Probleme, und keine 
lärmende Fröhlichkeit, keine kumpel- 
hafte Kameraderie, keine zur Schau 
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getragene Selbstsicherheit kann dar- 
über hinwegtäuschen. 

Vincent, der kleine Fabrikant, hat 
alle Mühe, seinen Betrieb gegen die 
Konkurrenz über Wasser zu halten, 


‚sieht sich bedrängt von drohenden 


Zahlungsterminen und muß das von 
ihm aufgebaute Unternehmen ver- 
kaufen, um dem Bankrott zu ent- 
gehen. Seine Frau hat sich von ihm 
getrennt und will sich scheiden las- 
sen, das Verhältnis zu seiner jungen 
Geliebten hat sich abgekühlt, und 
eine schwere Herzattacke belehrt 
ihn, daß er der Jüngste nicht mehr ist. 
Frangois ist ein erfolgreicher Arzt, 
aber von den Idealen seiner Jugend 
ist ihm nichts übriggeblieben, für ihn 
ist die Medizin nur noch ein Geschäft 
wie jedes andere auch. Seine von ihm 
vernachlässigte Frau betrügt ihn mit 
Liebhabern und verläßt ihn schließ- 
lich. 

Paul, in dessen Landhaus man sich 
regelmäßig trifft, ist ein Journalist, 
dessen literarischer Ehrgeiz sich nicht 
erfüllt und der begreift, daß er den 
Roman, an dem er seit Jahren 
schreibt, nie vollenden wird. Immer- 
hin: Seine Ehe ist glücklich, und mit 
dem Scheitern seiner Schriftsteller- 


ambitionen findet er sich ohne Bitter- 
nis ab. 

Das Psychogramm von Männern, die 
auf die Fünfzig zugehen, hat der 
französische Regisseur Claude Sautet 
(„Die Dinge des Lebens“, „Das Mäd- 
chen und der Kommissar“) in den 
Geschichten dieser drei Freunde aus 
Paris gegeben. Erzählt wird sehr 
genau und differenziert von zerfallen- 
den Illusionen, resignierendem Sich- 
abfinden mit dem Leben, wie es nun 
einmal ist, und trotzigen Versuchen, 
sich dennoch zu behaupten. Beob- 
achtet sind unterschiedliche Varian- 
ten ein und derselben Lebenskrise. 
Aber es geht dabei doch um wesent- 
lich mehr als um die psychische Pro- 
blematik eines bestimmten Lebens- 
alters. Diese drei Männer und ihr 
ganzer Freundeskreis erscheinen 
doch deutlich auch als Produkte einer 
bestimmten Gesellschaftsordnung. Sie 
sind bürgerliche Existenzen, mit den 
entsprechenden Denk- und Lebens- 
weisen. Ihre Schwierigkeiten resultie- 
ren nicht nur aus dem Gefühl des 
nahenden Alters, aus Geldsorgen 
und aus Liebes- und Eheenttäuschun- 
gen. Sie sind ebenso bestimmt vom 
Phänomen der Entfremdung und von 


Ein Bild aus der Zeit, als alles 

in Ordnung war: Sie waren jünger, 
die Ehen intakt, die Träume 
schienen realisierbar. Und jetzt? 


den ökonomischen Zwängen und see- 


lischen Frustrationen, der Zukunfts- 
ungewißheit und all den kleinen und 
großen Egoismen der spätbürger- 
lichen Gesellschaft. 

Christian Thurm 


VINCENT, FRANCOIS, 
DD PAUL 

UND DIE ANDEREN 
Ein französisch-italienischer Farbfilm 
BUCH: Jean-Loup Dabadie, Claude 
Neron, Claude Sautet 
REGIE: Claude Sautet 
DARSTELLER: Yves Montand 
(Vincent), St&ephane Audran 
(Catherine, seine Frau), Ludmilla 
Mikael (Marie, seine Freundin), 
Michel Piccoli (Frangois), Marie 
Dubois (Lucie, seine Frau), Serge 
Reggiani (Paul), Antonella Lualdi 
(Julia, seine Frau), Gerard Depardieu 
(Jean) 
KAMERA: Jean Boffety 
MUSIK: Philippe Sarde 


Auf Pauls Grundstück verbringt Bei Paul und dessen Frau Julia 
man regelmäßig den Sonntag — sucht auch Vincent 

oft turbulent und stets im Zuflucht und Ruhe. 

großen Kreis. (links) (Foto unten) 


Vincents Frau Catherine will Die drei Freunde mit ihrem Schütz- 
Frankreich verlassen. Doch als er ling Jean, für den sie eine Karriere 
ihre Hilfe braucht, bleibt sie als Profi-Boxer erträumen. 

noch einmal. (links) (unten) 


Lothar Warneke 


drehte den Film Die. 
unverbesserliche 


Barbara 


Die bisherige Regiearbeit 
Lothar Warnekes 

ist leicht überschaubar. 

Nach vorangegangenem 
Studium an der Filmhochschule 
und mehrfacher Assistenz 
u.a. bei Kurt Maetzig 

und Egon Günther 

vier selbständige Filme: 

„Dr. med. Sommer II", 

„Es ist eine alte Geschichte", 
„Leben mit Uwe" 

und nun 

„Die unverbesserliche 
Barbara“, diesmal gleichzeitig 
als Drehbuchautor und 
Regisseur. Vier Filme 
unterschiedlicher Thematik, 
doch mit einem gemeinsamen 
Grundanliegen: 

Probleme zur Diskussion 

zu stellen, die die Menschen 
„hier und heute“ bewegen. 


Der Regisseur Lothar Warneke. 
Die Titelrolle spielt Cox Habbema, (rechts) 
Fotos: DEFA/Ebert 


ARBEITSFELD: GEGENWARTSFILM 


„Der Gegenwartsfilm ist mein Arbeits- 
feld... Ich habe das Bedürfnis, mich 
mit dem Zuschauer über die Probleme 
zu unterhalten, die auch meine eige- 
nen sind.“ Dies sagte mir Lothar War- 
neke in einem Gespräch kurz vor der 
Premiere seines Films „Es ist eine 
alte Geschichte“. Er bestätigt dieses 
Anliegen jetzt erneut: „Ich möchte an- 
deren Menschen mitteilen, was mich 
bewegt, und ich möchte wissen, was 
andere Menschen denken. Ich möchte 
mich einschalten in die Probleme un- 
serer Zeit, die Fragen finden, die die 
Menschen vor allem bewegen, um 
möglichst viele Menschen mit meinen 
Filmen zu erreichen. Das ist mein 
Auftrag und mein innerer Halt.“ 
Lothar Warneke fügt hinzu: „Das 
Sujet, in dem man sich dabei bewegt, 
muß durchaus nicht gerade das sein, 
dos man am besten kennt. Die 
Phantasie spielt schließlich beim 
Filmemachen auch eine Rolle, und 
keine geringe.“ 


DRAMATISCHE GESCHICHTE 


Möglichst viele Menschen mit einem 
Film erreichen... Lothar Warneke 


hat es den Zuschauern mit seinen. 


„kritischen Impressionen“ aus dem 
Ärztealltag, aus dem Studenten- 
milieu, aus dem Eheleben nicht ge- 
rade leicht gemacht. Er hielt bislang 
nicht viel von der geschlossenen 
Fabel und -- wie er es ausdrückte — 
von der „Havariesituation“. Er hat ge- 
lernt aus den Schwierigkeiten, die die 
Zuschauer mit seinen Filmen hatten, 
hat die Notwendigkeit erkannt, „dra- 
matisches Material“ zu verarbeiten, 
und legt mit seinem neuen Film „Die 
unverbesserliche Barbara" eine in 
sich geschlossene Fabel vor, in der es 
übrigens, wenn man den Begriff weit 
faßt, durchaus eine „Havariesitua- 
tion“ gibt, durch die — ich zitiere 
Lothar Warneke — „die Haltung der 
Hauptfigur Barbara überhaupt erst 
bedeutsam wird“. 

Hier knapp skizziert, das Gerüst der 
Fabel: Barbara, ehemalige Leistungs- 
schwimmerin, ist ihrem Mann in eine 
wasserarme Industriegegend gefolgt. 
Sie arbeitet dort in einer Spinnerei, 
macht einen Meisterlehrgang, be- 
müht sich um die methodische Ver- 
besserung der Facharbeiterausbil- 
dung. Herbert, ihr Mann, steckt be- 
ruflih in einer Krise. Er hat ein 
EDV-Zentrum aufgebaut. Doch die 
Anlage erweist sich hernach als zu 
groß und aufwendig für den Betrieb. 
Noch ist Barbara in ihrer neuen Um- 
gebung nicht völlig heimisch gewor- 
den, da zerbricht ihre Ehe. Herbert 
hat eine Geliebte, seine Sekretärin, 
die schwanger ist. Barbara steht vor 
schweren Entscheidungen. 


GEGEN HALBHEITEN 


Noch eines ist dabei im Vergleich zu 
den bisherigen Filmen Lothar War- 
nekes interessant: Die Geschichte ist 
diesmal hauptsächlich unter den 
Arbeiterinnen eines Produktions- 
betriebes angesiedelt und nicht in 
dem bisher bevorzugten etwas exklu- 
siven Milieu. 

„Ich habe selbst vor dem Studium in 
einer Spinnerei gearbeitet”, erzählt 
Lothar Warneke. „Die Arbeitsbedin- 
gungen dort sind hart. Die Probleme, 
die sich daraus ergeben, interessie- 
ren mich immer noch, und ich habe 
sie mit diesem Film keineswegs er- 


schöpft. Den eigentlichen Film zu die- 
ser speziellen Problematik möchte ich 
erst noch machen. In dem jetzigen 
Film rangiert sie erst an zweiter 
Stelle... Der Ausgangspunkt für 
mich persönlich lag ganz woanders”, 
erklärt Lothar Warneke, „nämlich in 
der Beobachtung, daß sich viele Men- 
schen viel zu leicht mit einem gewis- 
sen Provinzialismus zufrieden geben, 
mit Mittelmäßigkeit und Halbheiten. 
Der Kompromiß beginnt bei schein- 
bar kleinen Dingen. Man schweigt zu 
der schlechten Leistung anderer, weil 
man keinen Ärger haben will, man 
findet immer neue Ausreden für min- 
dere Qualität. Der Anspruch, den 
man an sich selbst und an andere 
stellt. wird allmählich, unbemerkt fast, 
immer geringer. Nicht die Tatsache ist 
tadelnswert, daß es Fehler und Schwie- 
rigkeiten gibt. Das ist in jeder Ent- 
wicklung natürlich. Schlecht sind die 
unnötigen Fehler, sind die 
Schwierigkeiten, die leicht zu vermei- 
den gewesen wären." 

Der Film gibt Beispiele. Ich will 
eines herausgreifen. Es handelt sich 
um eine jener kleinen Szenen, die 
scheinbar am Rande des Geschehens 
spielen. 

In der Zwirnerei arbeitet an einem 
hohen Spulautomaten Heidi, eine 
sehr klein gewachsene Arbeiterin, 
Anfängerin noch dazu. Sie hat un- 
endlihe Mühe, die obere Spulen- 
reihe zu bestecken. Barbara registriert 
das mit Unmut, und sie gibt ihren 
Unmut über die falsche Besetzung 
an den Meister weiter (was ihr eigent- 
lich gar nicht zukommt!) Der Meister 
reagiert auf diese „Einmischung“ mit 
einer unlogischen Plattheit: „Es geht 
im Leben nicht alles so glatt und nach 
Wunsch: Die jungen Leute müssen 
sich beizeiten daran gewöhnen.“ 
Darauf Barbara: „Aber wir müssen 
doch nicht dafür sorgen, daß alles 
schlechter läuft als nötig. Die Kleine 
macht das womöglih das ganze 
Leben und’ahnt gar nicht, daß sie 
nur an der falschen Maschine steht.“ 


ENGAGEMENT FÜR DAS LEBEN 


Das hauptsächliche Anliegen des 
Films „Die unverbesserliche Barbara“ 
besteht mithin darin, ein verallge- 
meinerungswürdiges Beispiel dafür 
zu geben, daß Schwierigkeiten kein 
Grund sind zu resignieren, sondern 
Ansporn, mit ihnen fertig zu werden. 
Was aber nur möglich ist durch das 
uneingeschränkte Engagement für 
das Leben, das veränderungs- und 
verbesserungsbedürftig ist, aber trotz- 
dem gut und sinnvoll. 

Sinnfällig - wird diese Grundidee in 
der Gestalt einer Frau, die — sicher 
nicht zuletzt durch den Leistungssport 
— gelernt hat, sich selbst alles abzu- 
verlangen, die diesen hohen Maß- 
stab auch an andere Menschen stellt, 
die hart ist und zugleich fraulichen 
Charme hat. 

„Ich halte Barbaras Vergangenheit 
als Leistungssportlerin für sehr wich- 
tig“, sagt Lothar Warneke. „Diese 
Tatsache verschärft das Problem. Bar- 
bara hat ein Stück Leben hinter sich, 
das für sie ereignisreich war, voller 
Erfolge, guter Kameradschaft, Freund- 
schaften. Die Gegenwart kann dieser 
Vergangenheit ‚nicht das Wasser 
reichen‘. Ein solcher Vergleich funk- 
tioniert nicht. Was also soll Barbara 
tun? Der Vergangenheit nach- 
trauern? Nein. Sie muß in der Kon- 


frontation mit den Dingen, die sie 
jetzt umgeben, mit den Aufgaben, 
die jetzt vor ihr stehen, ein Engage- 
ment finden, das zu einer sinnvollen 
Lebenshaltung führt. Barbara ist 
ohne falsche Illusionen, aber voller 
Elan. und voller Hoffnung, voller 
Selbstbewußtsein. Ich möchte diese 
Haltung unbedingt propagieren, 
auch wenn ich zugeben muß, daß 
ihre Härte nicht immer gut ist und 
sicher nicht ganz schuldios am Schei- 
tern der Ehe. Herbert sagt an einer 
Stelle des Films sinngemäß: Man 
möchte nicht immer nur gefordert 
werden, man möchte auch einmal ge- 
streichelt werden. Und eine ältere 
Kollegin warnt Barbara, sie möge 
nicht männlicher sein wollen als ein 
Mann. 

Deshalb halte ich es für sehr wichtig, 
daß diese Barbara am Schluß unse- 
rer Geschichte nicht ‘verkrampft ist, 
daß sie mit anderen Menschen noch 
gut umgehen kann, zum Beispiel mit 
dem Kind, und daß auch das Kind zu 
dieser Frau einen sehr schönen, 
selbstverständlichen Kontakt hat.“ 
Man sollte ergänzen, daß diese 
„lockere“, unverkrampfte Haltung der 
Hauptfigur auch deshalb von Bedeu- 
tung ist, weil über sie ausgesagt 
wird, daß hier keineswegs eine Art 
Ausweg aus dem privaten Dilemma 
durch die „Flucht in den Betrieb, in 
die Qualifizierung“ angedeutet wer- 
den soll. Barbaras Leben geht auch 
im privaten, familiären Bereich wei- 
ter. Ihre Ehe ist kaputt. Daran kann 
und will sie nichts mehr ändern. Aber 
sie ist nicht allein. Es gibt neben ihr 
Menschen wie den Meister Ferdi- 
nand, und neben ihr wachsen Gleich- 
gesinnte, wie die junge Iris. 


Peter Aust und Monika Hildebrand 


KONSEQUENTER REALISMUS 


Vielleicht läßt das bisher über den 
Film „Die unverbesserliche Barbara“ 
Berichtete schon ahnen, daß War- 
neke eine Fülle von Problemen be- 
rührt. Er sieht selbst die Gefahr, daß 
ein Teil dabei nicht mehr recht wahr- 
genommen wird. „Mir geht es wie 
dem Briefschreiber, der den Rand 
vollkritzelt“, meint er, „und der damit 
eventuell seinen schönen, ordent- 
lichen Brief ‚verunziert'. Aber wenn 
das, was auf dem Rand steht, auch 
noch mitteilenswert ist, wird man 
ihm vielleicht verzeihen. Man möchte 
viel sagen, aber ein Film dauert nun 
einmal eine ziemlich lange Zeit von 
der Vorbereitung des Buches bis zur 
Endfertigung. Man macht zu wenig 
Filme, und versucht nun, alles in 
einen Film zu packen. Mir wenigstens 
geht es so.“ 

Zu dem, was hier „auf den Rand ge- 
kritzelt” wurde, gehören auch viele 
Details aus dem Milieu der Arbeite- 
rinnen, der Spinnerei. Wovon gin- 
gen sie in ihrer gemeinsamen Arbeit 
aus, der Regisseur Lothar Warneke 
und der Kameramann Jürgen Lenz? 
Lothar Warneke sagt: „Die Kamera 
kann in einem Werk fotografieren 
und dabei idealisieren. Wir versuchen 
nicht, die Wirklichkeit zu unterlaufen. 
Wir zeigen mit aller Konsequenz, daß 
diese Arbeit hart ist und schwer. 
Aber wir versuchen auch mitzuteilen, 
daß trotz der Härte Schönheit zu fin- 
den ist, und die Möglichkeit der Ein- 
flußnahme, der schöpferischen Ein- 
flußnahme auf diese Arbeit, vielleicht 
um sie zu verändern, leichter zu 
machen.” 


Ilse Jung 
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Das Elixier 


der 
Jugend 


Eine phantastische 
Komödie aus Rumänien 


Man stelle sich vor, der gefürchtete 
Torjäger eines Oberligaklubs wendet 
in den letzten Spielminuten die dro- 
hende Niederlage seiner Mannschaft 
ab. Unter dem tosenden Beifall des 
Publikums schießt und köpft er den 
Ball mit Vehemenz mehrfach ins geg- 
nerische Tor. Aber wie groß ist das 
Entsetzen der Begeisterten, wenn die- 
ser Sportler der Saison plötzlich und 
ohne jegliches Foul zusammenbricht 
und als alter, weißhaariger Mann 
vom Platz getragen werden muß! 
Wer es nicht glaubt, sehe sich die 
Tragödie Negoescus an, des rumä- 
nischen Torschützenkönigs der drei- 
Biger Jahre. 

Der rumänische Film „Das Elixier 
der Jugend“, der jene kuriose Situa- 
tion darbietet, ist jedoch das ganze 
Gegenteil eines Trauerspiels. Regis- 
seur Gheorghe Naghi — 1932 gebo- 
ren — nimmt mit seiner phantasti- 
schen Komödie eine Traditionslinie 


Auch der Professor konnte der Ver- 


Trauter Freundeskreis bei Professor 
Rotuna. Wehmütige Erinnerung 

an die gemeinsame Jugend. 

Man müßte nochmal zwanzig sein... 


suchung, von dem Elixier zu kosten, 
nicht widerstehen. Jetzt muß er 

sich der hübschen Fernsehreporterin 
gegenüber als sein eigener Neffe 


ausgeben. (Foto oben) 


Trotz verzweifelter Versuche kann der 
verjüngte Bobocel nicht beweisen, 
daß er Bobocel ist. 

(Foto Mitte) 


auf, die u. a. von seinem berühmten 
Landsmann Popescu-Gopo in huma- 
nistisch-philosophischen Werken wie 
„Die gestohlene Bombe“ oder 
„Faust XX“ vorgegeben wurde. 
Naghis Thema ist nicht neu, doch wie 
sich zeigt, immer wieder reizvoll. Es 
geht um das viel diskutierte Problem 
des Alterns und den Wunsch, diesen 
natürlichen Prozeß aufzuhalten oder 
gar umzukehren. 

Professor Rotunas lebenslange For- 
schungen auf dem Gebiet des Ver- 
jüngens alter Menschen sind erfolg- 
los geblieben. Doch wie so oft spielt 
der Zufall eine Rolle. Im Labor des 
Pensionärs geraten geheimnisvolle 
Flüssigkeiten in der Aufregung nach 
einem Kurzschluß durcheinander. 
Und dies wird die Geburtsstunde 
des Elixiers der Jugend. Verständ- 
licherweise können Rotunas Gäste, 
die anläßlich ihrer vor fünfzig Jahren 
absolvierten Gymnasialzeit zu einer 
Festlichkeit bei dem Professor weilen, 
der Versuchung, noch einmal jung 
zu sein, nicht widerstehen. Doch die 
Wirkung des Verwirrungen stiften- 
den Elixiers versiegt in dem Moment, 
wo man erkennt, daß man die Fehler 
der Jugend zu wiederholen gedachte, 
daß das Empfinden, jung oder alt 
zu sein, in tatkräftiger Haltung zum 
Leben seinen Ausdruck findet. 


DAS ELIXIER 
DER JUGEND 


Ein rumänischer Farbfilm 

BUCH: Alexandru Andritoiu, 
Nicolae Stefänescu, Beno Meirovici 
REGIE: Gheorghe Naghi 
DARSTELLER: Florin Piersic, Ana 
Szeles, Melania Cirje, Stela Popescu, 
Marin Moraru, Aurel Cioranu, 
Stefan Tapalagä, Mihai Fotino, 
Aura Andritoiu, Stefan Mihäilescu- 
Bräila 

KAMERA: Ion Anton, A. Tripon 
AUSSTATTUNG: Marcel Bogos 
MUSIK: Vasile Vasilache, 

Aurel Giroveanu 
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„Hätte ich den Roman nicht vor 
30 Jahren, sondern jetzt geschrie- 
ben, so hätte ich vieles anders ge- 
sehen, und vielleicht wäre die see- 
lische Wirrnis Andrej Starzows, die 
sich im ‚wirren‘' Aufbau des Romans 
widerspiegelte, eines meiner The- 
men geblieben, hätte mich aber nicht 
daran gehindert, daneben andere 
Themen anzuschneiden, die sich aus 
den nachfolgenden Geschehnissen 
ergaben.“ 

1951 schrieb Konstantin Fedin diese 
Betrachtungen über seinen Roman 
„Städte und Jahre“. Als zwanzig 
Jahre später Alexander Sarchi den 
EntschlußB faßte, das zur sowjeti- 
schen Klassik zählende Buch zu ver- 
filmen, gedachte er der Worte des 
Verfassers, und so entstand ein Film, 
der zwar aus der literarischen Vor- 
lage schöpft, in wesentlichen Dingen 
aber davon abweicht. Man könnte 
ihn eine Variante auf einige The- 
men des weltberühmten Romans nen- 
nen. 


Man schreibt das Jahr 1914. Bischofs- 
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berg, eine deutsche Kleinstadt wird 
unversehens vom Kriegsrausch er- 
faßt und in einen chauvinistischen 
Taumel hineingerissen. Der junge 
russische Literat Andrej Starzow spürt 
dies am deutlichsten. Seine Freund- 
schaft zu dem deutschen Maler Kurt 
Wann gerät ins Wanken, als sich 
dieser freiwillig an die Front meldet. 
Andrejs Liebe zu Marie Urbach 
scheint gefährdet durch eine Atmo- 
sphäre, in der Patriotismus nicht mit 
Liebe gegenüber dem eigenen, son- 
dern mit Haß gegenüber allen frem- 
den Völkern übersetzt wird. Während 
Andrej ohne Papiere nach Rußland 
fährt, zwischen die Frontlinien gerät 
und zurückgeschikt wird nach 
Deutschland, erfährt sein Freund 
Kurt die Kraft der Solidarität zwi- 
schen den Völkern, als die Nach- 
richt vom Sturz des Zaren zur Ver- 
brüderung der Soldaten an ganzen 
Frontabschnitten führt. Andrej, durch 
die Nachricht von der Revolution in 
Rußland vor eine Entscheidung ge- 
stellt, fährt abermals in die Heimat, 
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bewußt seinen Platz, seine gesell- 
schaftliche Verantwortung als Künst- 
ler suchend. Zurück bleibt Marie, 
hoffend auf eine Zeit, die ihrer 
Liebe freundlich gegenübersteht. 

Wie im Roman, so ist auch im Film 
„Städte und Jahre“ der russische Li- 
terat Andrej Starzow die zentrale Ge- 
stalt. Doch während er im Roman 
ein weichherziger, tatenloser Mensch 
ist, der den Krieg zwar haßt, aber 
nichts gegen ihn unternimmt, eine 
wie Fedin selbst sagt „Ausnahme, 
die allerdings bei dem Teil der In- 
telligenz, dem er angehörte und der 
die Revolution nicht: verstand, sehr 
verbreitet war“, so ist der Starzow 
des Films ein Vertreter jener Teile 
der Intelligenz, der für das Volk 
Partei ergriff und alle seine Kräfte 
in den Dienst der Revolution stellte. 
Er findet -— wenn auch nicht ohne 
Widersprüche — an die Seite der revo- 
lutionären Massen, deren machtvollen 
Kampf er als monumentales Schau- 
spiel auf den Straßen Petrograds 
inszeniert. 


Markgraf von Mühlen-Schönau 
gibt sich Kurt Wann gegenüber 
gern als Kunstmäzen. (Foto links) 


STÄDTE 
UND JAHRE 


7 


Ein sowjetischer Farbfilm 

aus dem Studio Mosfilm, entstanden 
in Zusammenarbeit mit dem 

DEFA Studio für Spielfilme 

BUCH: Wladimir Waluzki, Alexander 
Sarci 

REGIE: Alexander Sarchi 
DARSTELLER: Igor Starygin (Andrej 
Starzow), Winfried Glatzeder (Kurt 
Wann), Barbara Brylska (Marie 
Urbach), Irina Petschernikowa (Rita), 
Helga Göring (Frau Müller), 

Nikolai Grinko (Lependin), Friedrich 
Junge (Markgraf), Leonid Kulagin 
(Platonow), Sergej Martinson 
(Percy), Georgi Burkow (Wächter) 
KAMERA: Alexander Knjashinski, 

S. Chishnjak 

AUSSTATTUNG: David Winizki, 

G. Schumilin 

MUSIK: Alfred Schnitke 


Es ist ein weiter Weg, bis aus 
Andrej Starzow ein Kämpfer 
für die Sache des Volkes wird. 
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PePuppe 
Gangsters 
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Diverse Ohrfeigen haben in der Stehkragen-Charlie ist der Boden 
temperamentvollen Schönen zu heiß geworden. Doch ehe 
Haßgefühle geweckt. Ihr einziger er sich absetzen kann, sind die 
Wunsch ist es, Charlie kleinzu- Verfolger bereits über ihm. 
kriegen. (Foto oben) (Fotos unten und rechts) 


„Noch nie habe ich so viel gelacht 
wie bei den Dreharbeiten zu diesem 
Film. Es ist eine Komödie, und ich 
bin sicher, das Publikum wird seinen 
Spaß haben.“ Wer möchte an die- 
sen Worten zweifeln, wenn er weiß, 
daß sie von Sophia Loren geäußert 
wurden, der erstaunlich attraktiven 
„Puppe des Gangsters“. Zum achten 
Mal ist die heißblütige Italienerin 
nun schon Filmpartnerin Marcello 
Mastroiannis. „Schade, daß du eine 
Kanaille bist“, sagte er bereits vor 
zwanzig Jahren in Alessandro Blaset- 
tis Komödie zu ihr, ließ Stoßseufzer 
folgen wie „Eine Frau für schwache 
Stunden“, was sie mit der selbstbe- 
wußten Feststellung „Wie herrlich, 
eine Frau zu sein“ konterte. Unbe- 
strittener Höhepunkt der langjähri- 
gen Zusammenarbeit der beiden Be- 
rühmtheiten dürfte bisher wohl noch 
immer Vittorio de Sicas in Moskau 
preisgekröntes Meisterwerk „Hochzeit 
auf italienisch“ geblieben sein. 

Giorgio Capitains Groteske „Die 
Puppe des Gangsters" bietet beiden 
Schauspielern nun Gelegenheit, 
neue Saiten ihres Talents zum Klin- 
gen zu bringen: er, als Zuhälter mit 
Schmalztolle und dümmlicher Bla- 
siertheit, und sie, als Prostituierte 
mit dem offenen Herzen und allen 
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Marcello Mastroianni 
und Sophia Loren— 
Eine Komödie mit dem 
erfolgreichsten Paar 
im italienischen Film 


Eigentlich feiert Charlie nur 
rweimal im Jahr, seinen Geburtstag 
und den Valentins-Tag. 

In besonderen Fällen wird 

natürlich eine Ausnahme gemacht. 
(Foto oben) 


Die „Puppe“ ist avanciert. 

Als Generalsekretärin der Liga 
zur Fürsorge für die 
Prostituierten wird jetzt bei ihr 
abgerechnet. (Foto rechts) 


guten Gaben der Natur. Aber Steh- 
kragen-Charlie findet Pupa nur des- 
halb begehrenswert, weil er einen 
Rita-Hayworth-Tick hat. Alle, die so 
aussehen, wie der verloschene Holly- 
woodstar, muß ihm sein Kompagnon 
und Leibwächter, der auf den sinni- 
gen Namen Chopin hört, „ranschaf- 
fen“. Pupa wird also unverzüglich die 
Geliebte des Chefs jener Gunstge- 
werblerinnen, die den Mailänder 
Autobahnring zu betreuen haben. 
Doch bald wird ihr das hektische 
Treiben auf dem italienischen Rund- 
bett zu monoton und das Äquivalent 
— Kost und Logis umsonst — ent- 
spricht auf die Dauer auch nicht mehr 
ihren Bedürfnissen und ihrem Intelli- 
genzgrad. Ständige Ohrfeigen von 
ihrem „Beschützer“ tun ein übriges. 
Sie sinnt auf fürchterliche Rache ... 
Über dem beabsichtigten Klamauk, 
über dem Spaß an der Sache haben 
die Beteiligten jedoch keineswegs 
den Ernst des Lebens vergessen. Ihre 
Haltung verbirgt sich hinter distan- 
zierendem, ironischem, nicht vorder- 
gründigem Augenzwinkern: Das 
schmutzige Geschäft mit der Liebe ist 
der ihre Gesellschaftsordnung bloß- 
stellende Dreh- und Angelpunkt die- 
ses Films. 


DIE PUPPE 
7: 

GANGSTERS 
Ein italienischer Farbfilm 
BUCH: Ernesto Gastaldi 
REGIE: Giorgio Capitani 
DARSTELLER: Sophia Loren (Pupa), 
Marcello Mastroianni (Charlie), 
Aldo Maccione (Chopin), Pierre Brice 
(Polizist) 
KAMERA: Alberto Spagnoli 
MUSIK: Piero Umiliani 
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für Kinder, 


Kinder- und Jugendfilmwochen der 
DDR werden seit 1965 regelmäßig 
alle zwei Jahre veranstaltet. Dieser 
Rhythmus ergab sich nicht von un- 
gefähr: Die Filmproduktion der DDR 
war zahlenmäßig nicht sehr hoch, 
zwei Produktionsjahre waren notwen- 
dig, das Festprogramm einer Woche 
mit neuen Kinder- und Jugendfilmen 
auszufüllen, Vergleiche und Wertun- 
gen zu ermöglichen, Entwicklungsten- 
denzen sichtbar zu machen. Und trotz 
des Zweijahrrhythmus gab es auch 
manchmal ein ungenügendes Wett- 
bewerbsangebot, einmal im Spiel- 
film, einmal im Dokumentarfilm für 
Kinder. Doch um das Jahr 1972/73 
wendete sich das Blatt. Die Veran- 
stalter gerieten ob der Fülle neuer 
Filme in Bedrängnis. 

Regelmäßig vollendete das DEFA- 
Studio für Spielfilme 3 bis 4 Kinder- 
filme im Jahr, Jugendfilme wie „Liebe 
mit 16“ oder „Verdammt, ich bin er- 
wachsen“ nicht mitgerechnet. Regel- 
mäßig wartete das DEFA-Studio für 
Trickfilme mit 14 bis 18 neuen Kin- 
derfilmen jährlich auf. Und vor allem 
entwickelte sich das Fernsehen als 
immer größer werdender Auftragge- 
ber und Produzent von Spiel-, Doku- 
mentar- und Trickfilmen für das junge 
Publikum. Heute werden nicht nur 
wie schon seit eh und je Kinder- 
Kinofilme vom Fernsehen ausge- 
strahlt, auch Kinder-Fernsehfilme wer- 
den in steigendem Maße ins Kinder- 
programm der Kinotheater übernom- 
men, und mancher Film des Fern- 


„Philipp der Kleine“ 
(Foto: DEFA/Kroiss) 


sehens kam in Farbe auf der gro- 
ßen Bildwand zu hervorragender 
Wirkung. Alle Kinder- und Jugend- 
filme einer Zweijahresproduktion ins 
Programm einer Woche aufzunehmen, 
ist 1977 unmöglich geworden — Zei- 
chen einer stürmischen Entwicklung 
der Filmkunst für junge Zuschauer in 
unserer Republik. 

Erstmalig wird deshalb die VII. Kin- 
derfilmwoche der DDR, die vom 4. 
bis 11. Februar 1977 im Bezirk Gera 
stattfinden wird, wie schon ihr Name 
sagt, ausschließlich dem Kinderfilm 


„Blumen für den Mann im Mond“ 


gewidmet sein. 

Dennoch haben die beiden Jurys, 
eine Jury von Fachleuten und eine 
Jury aus Kindern der Stadt Gera, ein 
beächtliches Arbeitspensum, das rund 
23 Stunden Filmbesichtigung und 
viele Beratungsstunden umfaßt. 

13 Spielfilme, darunter erstmalig 
auch einige Kurzspielfilme, 8 Doku- 
mentarfilme und 11 Animationsfilme 
bewerben sich um die Preise des 
Ministers für Kultur und des Ministers 
für Volksbildung, des Staatlichen Ko- 
mitees für Fernsehen und des Zen- 
tralrates der FDJ. 

Was fällt bei einem Blick ins Wett- 
bewerbsprogramm besonders auf? 
Zuerst der dominierende Platz, den 
diesmal Märchen und märchenhafte 
Gegenwartsfiime einnehmen. Ein 
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„Die Schwestern des Lichts“ 
(Foto: DEFA/Bergner) 


(Foto: DEFA/Köfer) 


lange Zeit wenig beachtetes, aber 
wichtiges Genre des Kinderfilms, das 
„moderne Märchen“, ist im Spielfilm- 
programm gleich mit sieben Titeln 
vertreten. Adam, der Sohn eines LPG- 
Vorsitzenden züchtet die märchen- 
hafte „Blume für den Mann im 
Mond“; „Philipp der Kleine“ ver- 
wandelt mit seiner Wunderflöte Kat- 
zen in Löwen; Stühle gehen auf 
Wanderschaft; der „kleine Zauberer“ 
bemüht sich, mit geheimnisvollen For- 
meln seine 5 im Fach Zauberkunde 
verschwinden zu lassen. Ganz und 
gar phantastische und unglaubliche 
Geschichten werden erzählt, aber 
doch Geschichten über unsere Ge- 
genwart und die realen Probleme, 
mit denen sich nicht nur die Kinder, 
sondern auch die Erwachsenen hier 
und heute auseinanderzusetzen ha- 
ben. 


Reich ist auch die Palette von Mär- 
chen im Spielfilm wie im Trickfilm, 
von Volksmärchen wie „Das blaue 
Licht“ (DEFA-Spielfiim) über poe- 
tische Märchenparabein wie „Die 
schwarze Mühle“ (DDR-Fernsehen) 
oder „Die Schwestern des Lichts“ 
(DEFA-Trickfilm) bis zu lustigen Tier- 
märchen wie „Die Leuchtturminsel“ 
(DEFA-Trickfilm) oder der philosophi- 
schen Parabel vom „Vogel Turlipan“ 
(DEFA-Puppentrickfilm). 


Wirklichkeitsnäher geht es in den 
Fernsehfilmen „Geschwister” und 
„Jens“ zu, aber auch in dem DEFA- 
Spielfilm „Ottokar, der Weltverbes- 
serer“, in dem die jungen Zuschauer 
Ottokar Domma, dem Helden vieler 
Eulenspiegel-Monologe, auf vergnüg- 
liche Weise auf der Kinobildwand 
begegnen werden. 


Quantitativ zwar schwach, dafür aber 
in beachtlicher Qualität ist 1977 das 
historische Thema vertreten. Mit gro- 
Ben Erwartungen sehen wir der Fern- 
seh-Verfilmung der Novelle von Anna 
Seghers „Die Tochter der Delegier- 
ten“ entgegen. Fesselnd ist die Me- 
thode, mit der in dem Dokumentar- 
film „Vermutungen über eine Fla- 
schenpost“ den Spuren eines Arbei- 
terschicksals der Vergangenheit 
nachgegangen wird. Über mehrere 
Generationen wird die Geschichte 
einer Arbeiterfamilie in dem Silhouet- 
tenfilm „Es blühen die roten Nelken“ 
erzählt. 

Beachtenswerte neue Leistungen gibt 
es nicht zuletzt auf dem Gebiet des 
dokumentarischen und wissenver- 


„Es blühen die roten Nelken“ 
(Foto: DEFA/Trickfilmstudio) 


mittelnden Kinderfilms. Die Fernseh- 
Serie für Vorschulkinder „Der be- 
sondere Tag“ ist schon bekannt ge- 
worden und mit zwei Teilen im Pro- 
gramm vertreten. In anderen Filmen 
wird von Beziehungen zwischen 
Mensch und Natur berichtet. Erst- 
malig beteiligt sich das Institut für 
Lehrmittel der Akademie der Päd- 
agogischen Wissenschaften mit Fil- 
men am Wettbewerb, die der poli- 
tischen und ästhetischen Erziehung 
dienen. 

In der Zusammenarbeit zwischen 
Film, Schule und Jugendorganisation 
gibt es in Gera bereits sehr gute Er- 
fahrungen. Deshalb ist aus der Be- 
gegnung von Kindern, Lehrern, EI- 
tern und Filmschaffenden und ihren 
Gesprächen über neue Filme manche 
wichtige Anregung zu erwarten, allen 
Beteiligten zum Nutzen und allen 
jungen und erwachsenen Filmfreun- 
den zum Vergnügen. 


Klaus Richter-de Vroe 


Ein farbiger 
Kinderfilm 
der DEFA 


wozu lernt man schließlich in der 
Schule Zauberkunde... 

Jedoch: Drei Tage und sechs miß- 
glückte Experimente braucht Oliver, 
um einzusehen, daß bei dieser Hexe- 
rei nicht mehr herauskommt als 
blauer Dunst, sprechende Meer- 
schweinchen und Gänse im Bieder- 
meierkostüm. Und die Erkenntnis, 
daß der beste Trick nicht so gut funk- 
tioniert wie Ehrlichkeit. 

Und was dem kleinen Zauberkünstler 
nicht gelang — Mutti weiß sogar, wie 
man die leidige Fünf verschwinden 
läßt, ganz ohne Hexerei. Unglaub- 
liches geschieht in diesem Film, an 
dem viel Wahres dran ist. Womit be- 


zeitgemäß sein können. 


Betriebsbesichtigung im Zauberstab- 
werk: Olivers Klasse darf sich 
einen Fußball zaubern, doch das 


will gelernt sein. 


M. 1. 


Oliver hat mit seinen Experimenten 
ein schönes Durcheinander 
angerichtet. Nun muß er den Eitern 
alles beichten ... (rechts) 
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Zaubern zu können, ist schon recht 
nützlich. Man schnippt kurz mal mit 
dem Finger, und schon sind ein paar 
Rollschuhe an den Füßen und der 
gemütvoll knurrende Bernhardiner 
Arko zur Stelle, damit man bequem 
nach Hause rollen kann. Auch kann 
man sich mittels Tabletten verkleinern 
lassen, in ein Vogelnest setzen und 
sozusagen von Haus zu Haus mit 
einer Elster oder einer Drossel plau- 
dern und um die Wette pfeifen. Und 
daß es Zauberfußbälle gibt, die 
immerfort Selbsttore schießen, ist 
auch eine feine Sache, wenn man der | 
richtigen Mannschaft angehört. Nur 
— Oliver hat weder Zeit noch Lust, 
dafür aber ein Problem. In seinem 
Schulheft nämlich prangt unter der 
letzten Arbeit im Fach Zauberkunde 
eine dicke Fünf. 

Und Oliver weiß, daß Vater und 
Mutter nicht mehr so lustig wie sonst 
sein werden, wenn sie diese erblik- 
ken. In Sachen Schule läßt Vati nicht 
mit sich spaßen. Wenn Oliver bei- 
spielsweise nach Hause kommt und 
auf den Fernsehknopf drückt, er- 7 
scheint plötzlich der Herr Papa auf 7 
dem Bildschirm: „Nee, nee, mach du 
erst mal deine Hausaufgaben!“ Und 
Mutti hat so eine Art, ganz harmlos 
nach der letzten Kontrollarbeit zu 
fragen, daß man sich plötzlich heftig 
verschluckt und keine Antwort geben 
kann. Die Fünf muß verschwinden, ! 
aber wohin? Arko kann man nicht ! 
fragen, das ist ein treuer Hund und 
ehrlich bis auf die Knochen. Und 
Lisbeth — sie ist zwar ein sehr raffi- 
niertes Katzenfräulein, aber der Ver- 
dacht liegt nahe, daß sie sich mit 
Petzen einschmeicheln will. Aber 
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wiesen wird, daß Märchen durchaus 


DER KLEINE ZAUBERER 
UND DIE 
GROSSE FUNF 


Ein farbiger Kinderfilm der DEFA, 
Gruppe „Babelsberg“, nach dem 
gleichnamigen Buch von Uwe Kant 
SZENARIUM und REGIE: 

Erwin Stranka 

DARSTELLER: Jörn Gust (Oliver 
Schneidewind), Jürgen Heinrich 
(Vater), Karin Schröder (Mutter), 
Fred Delmare (Lehrer Fiebig), 
Heinz Behrens (Lehrer Bruckbach), 
Ralph Schäfer (Merkel), 

Bernd Meier (Stefan) 
PRODUKTIONSLEITUNG: 

Willi Teichmann 

KAMERA: Peter Brand 
SZENENBILD: Joachim Keller 
MUSIK: Uve Schikora 


or 
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Nur Arko weiß von der Sache 
mit der Fünf, aber einen Rat für 
Oliver hat er natürlich nicht. (links) 


Vater ist Olivers bester Kumpel, 
darum möchte er ihm keinen 
Kummer machen. (Foto unten) 
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Sorbischer Märchenzauber in einem Farbfilm 


Mirka soll bei ihm bleiben. 

Der Müller begreift nicht, daß 
weder schöne Kleider noch 
Versprechungen das Mädchen dazu 
bewegen können. 


Als Krabat und Markus mit der 
Mutter die Mühle verließen, 
hat Krabat das Buch 

des Wissens mitgenommen, um 
daraus zu lernen. 

Er weiß: nur so kann er den 
Müller besiegen. 


22 Fotos: Fernsehen der DDR 
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Neugier und Wissenshunger treiben 
den jungen Burschen Krabat durch 
die Welt. Im Augenblick jedoch ist es 
der Hunger, der ihn treibt; und zwar 
geradewegs in die Arme des schwar- 
zen Müllers, der für seine schwarze 
Mühle und seine nicht minder 
schwarzen Geschäfte einen neuen 
Knecht braucht. Gesättigt erkennt 
Krabat den üblen Tausch und be- 
schließt, den grausamen und hab- 
gierigen Müller zu überlisten. Aus 
dem Buch der Weisheit lernt er, daß 
es die Angst ist und das in der 
schwarzen Mühle gemahlene Gold, 
die dem Müller die Macht über Land 
und Leute geben. Krabat gewinnt 
viele Freunde, und gemeinsam gra- 
ben sie der schwarzen Mühle das 
schwarze Wasser ab. Da nimmt der 
Müller seine wahre Gestalt an: die 
eines reißenden Wolfes... 

Der sorbische Schriftsteller Jurij 
Brezan schrieb die Erzählung „Die 
schwarze Mühle“ (nach Motiven der 
sorbischen „Sage von Meister Kra- 
bat“), die als Grundlage für den 
Fernsehfilm diente. Ohne an Mär- 
chenzauber einzubüßen, ist der 
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Volksheld Krabat im Bereich des mo 
ralisch und sozial Möglichen ange 
siedelt und konkretisiert. Hoffnun 
gen und Wünsche, Leiden ung 
Ängste und schließlich der Kampf de 
Helden und seiner Freunde aus de 
Volk vermitteln ein Wirklichkeitsbild 
vergangener Zeit. 


DIE SCHWARZE 
MUHLE 


Ein Farbfilm des DDR-Fernsehens 
jetzt im Kino 

SZENARIUM: Günter Kaltofen, nad 
der Erzählung von Jurij Brezan 
REGIE: Celino Bleiweiss 
DARSTELLER: Leon Niemczyk 
(Müller), Klaus Brasch (Krabat), 
Wolfgang Penz (Markus), Irma Münc 
(Mutter), Monika Woytowicz 
(Mirka), Peter Bause (Jan), Dieter 
Montag (König), Herbert Köfer 
(Minister) 

KAMERA: Günter Marczinkowsky 
SZENENBILD: Alfred Hirschmeier 
MUSIK: Andrzej Korzynski 


Krabat kämpft mit dem Müller auf Leben und Tod 


DEFA-Dialog 


Ungeschminkte Welt 


derKinder 


it den beiden letzten Filmen, die 
Hans Kratzert drehte, versuchte er für 
die junge Generation eine Zeit 
lebendig und nacherlebbar zu 
machen, die heute schon Geschichte 
ist. Sowohl „Der Wüstenkönig von 
Brandenburg" als auch „Am Ende 
der Welt“ spielen in der ersten Zeit 
nach dem Kriege. Nun hat er sich — 
übrigens nach seinem Kinderfilm, Wir 
kaufen eine Feuerwehr“ zum ersten 
Male wieder — einem Gegenwarts- 
stoff zugewandt, mit großem persön- 
lichem Engagement und in der Hoff- 
nung, sich diesem Thema, das er für 
sehr wichtig hält, bald erneut wid- 
men zu können. Nach dem Buch 
„Ottokar, der Weltverbesserer“ von 
Ottokar Domma entstand der Film 
gleichen Titels, 


BeKe: 


Herr Kratzert, die drei im Eulenspie- 
gel-Verlag erschienenen Ottokar- 
Bücher, die zu wahren Bestsellern 
geworden sind, handeln zwar in 
erster Linie von Ottokar, dem braven 
Schüler, dem Früchtchen, dem Welt- 
verbesserer, aber es sind keine 
„echten“ Kinderbücher. Weshalb 
wurde aus dem Buch „Ottokar, der 
Weltverbesserer“ ein Film für Kin- 
der? 


Hans Kratzert: 


Die Ottokar-Bücher sind zwar nicht 
als Kinderbücher konzipiert, werden 
aber von Kindern sehr eifrig gelesen. 
Kinder entdecken nämlich in diesen 
Büchern ihre Welt und ihre Wrklich- 
keit wieder, und zwar besser als in 
manchen „echten“ Kinderbüchern, 
nämlich ungeschminkt. Das war der 
Anlaß, das Buch „Ottokar, der Welt- 


verbesserer" zur Grundlage eines 
Kinderfilms zu machen. 

LE 

War der Episodencharakter des 
Buches günstig für die filmische 
Adaption? 

Hans Kratzert: 

Mit Ausnahme der Märchen und 


Abenteuergeschichten haben die mei- 
sten Bücher und Filme, die sich an 
diese Altersklasse wenden, Episoden- 
charakter. Das hat sich als-sehr gün- 
stig für die Aufnahmefähigkeit der 
Kinder und für ihre Bereitschaft, dem 
Geschehen zu folgen, erwiesen. Wir 
hatten deshalb von vornherein die 
Absicht, die Struktur, die im Buch 
vorherrscht, beizubehalten. Es gibt 


aber bestimmte Handlungsfäden, die 
das Ganze verbinden, beispielsweise 
die Geschichte von Benno Raschke, 
Sigis Uhrgeschichte, die Freund- 
schaft zwischen Ottokar und Juliane. 


TR 


Für den erwachsenen Leser liegt ein 
besonderer Reiz der Ottokar-Bücher 
in der Ironie, mit der. manche Figu- 
ren und Vorgänge geschildert wer- 
den, Kinder haben für Ironie viel- 
leicht noch kein Verständnis, kein 
Organ. Wie stellten Sie sich darauf 
ein? 


Hans Kratzert: 


Ironie setzt Lebenserfahrung und 
einen gewissen Abstand zu den Din- 
gen voraus, Kinder nehmen alles 
ganz direkt. Darauf mußten wir, das 
heißt Gudrun Deubener, die das 
Szenarium schrieb, ich als Regisseur 
und die Schauspieler, die die Eltern 
und Lehrer verkörpern, uns einstel- 
len. Ebenso direkt und naiv, wie Kin- 


‚der das Buch lesen, mußten wir den 


Film machen, ganz konzentriert auf 
die Altersstufe Ottokars, also auf 
Zehn- bis Elfjährige. Unser Haupt- 
augenmerk liegt auf Ottokar. Um 
ihn geht es, um seine Erlebnisse, um 
sein Bemühen, sich zurechtzufinden 
in seiner Umwelt. Alle Figuren wer- 
den aus seiner Sicht geschildert, und 
sie werden nur soweit vorgeführt, wie 
sie mit Ottokars Erlebnissen zu tun 
haben. 


ik: 


Dabei wird, vergleicht man Buch und 
Film, deutlich spürbar, daß der Film- 
Ottokar aktiver in die Handlung ein- 
greift als die literarische Figur. Ein 
Beispiel ist die verbotene Rutsch- 
partie auf dem Treppengeländer in 
der Schule, bei der Benno verun- 
glückt. Weshalb diese Änderung? 


Hans Kratzert: 


Im Buch kommt Ottokar erst hinzu, 
als das Unglück bereits geschehen 
ist. Es hat im Grunde mit ihm direkt 
nichts zu tun. Im Film ist er nicht nur 
sofort dabei, er ist sogar der erste, 
der rutscht, und dem Benno es nach- 
macht. Ottokar fühlt sich mitschuldig 
an Bennos Sturz, und mit diesem 
Gefühl muß er fertig werden. Es war 
vom filmischen Standpunkt wirkungs- 
voller und richtiger, Ottokar von vorn- 
herein in den Gang der Dinge ein- 
greifen zu lassen, hier negativ. 


Hans Kratzert drehte den Kinderfilm 
„Ottokar, der Weltverbesserer“ 


Ike: 


Ottokar greift immer ein, einfallsreich, 
aber manchmal mit ungeeigneten 
Mitteln und Methoden. Im Geiste 
höre ich da ein paar überkorrekte 
Pädagogen fragen, ob sich ein sol- 
cher „Held“ überhaupt als Haupt- 
figur eines Kinderfilms eignet. 


Hans Kratzert: 


Ich würde ihnen antworten, daß man 
den Menschen, also auch das Kind 
nicht scheibchenweise, sondern als 
Ganzes betrachten muß und daß in 
diesem „Ganzen“ eben manches gut, 
manches weniger gut und vielleicht 
auch etwas gar nicht gut ist. Dann, 
würde ich sagen, muß man fragen, 
weshalb tut dieser Mensch dies, war- 
um unterläßt er jenes. 

Wir bieten, würde ich sagen, unse- 
ren jungen Zuschauern keine Patent- 
lösung an. Wir zeigen ihnen nicht, 
so muß OÖttokar sein, so darf er 
nicht sein. Wir wollen vielmehr die 
Kinder anregen, selbst darüber nach- 
zudenken. Der positive Held sitzt im 
Zuschauerraum, hat einmal ein so- 
wjetischer Regisseur gesagt. Ich 
finde, das ist ein sehr gutes Wort. 
Wie setzt man sich ein für die Ideale, 
für die man erzogen wurde? Das ist 
eine Frage, die uns bei unserer 
Arbeit besonders wichtig war. Dabei 
wollten wir konsequent erzählen, daß 
es keine einfache Sache ist, sich für 
Ideale einzusetzen, daß man damit 
rechnen muß, auf Gegner zu stoßen, 
auf gleichaltrige und auf erwachsene 
Gegner, Es geht uns — wenn ich es 
einmal groß ausdrücken darf — um 
den Menschen, der sich kämpferisch 


bewährt, und der dabei zugleich 
lernen muß, sich einzuordnen, wohl- 
bemerkt, ein- zuordnen, nicht 
unter-zuordnen. Solche Menschen 
sind unbequem, auch solche Kinder 
sind unbequem, für ihre Alters- 
genossen, für die Erwachsenen. 


T..K.: 


Sie geben mir das Stichwort Erwach- 
sene. Dieser Kinderfilm hat verhält- 
nismäßig viele Erwachsenenrollen, 
die, wenn ich der Kritik einmal vor- 
greifen darf, mit ausgezeichneten 
Schauspielern besetzt sind. Ich jeden- 
falls hätte mir einen Pädagogen wie 
Kurt Böwes Lehrer Burschelmann ge- 
wünscht. Karin Gregoreks liebens- 
werte und ein bißchen komische 
Russischlehrerin Pitthuhn, Marianne 
Wünscher mit dem mütterlichen Blick 
als Musiklehrerin Frau Seidenschnur 
gefallen mir sehr, ebenso Walfriede 
Schmitt und Wolfgang Winkler als 
Sigis Eltern, Günter Junghans und 
Mica&la Kreißler — ganz dnders 
charakterisiert — als Ottokars Eltern. 
Also liebenswerte, aber auch tadelns- 
werte, kritisch gesehene Erwachsene: 
Dieter Wien als Lehrer Kurz, in einer 
geradezu entlarvenden Szene Heinz 
Behrens als heuchlerisch-schwadro- 
nierender Vater von Pillenheini. Ich 
möchte nicht noch einmal fragen, 
geht denn das in einem Kinderfilm, 
sondern welche Überlegungen zu 
bestimmten Nuancen der Charakte- 
risierung führten? 


Hans Kratzert: 


Ich war sehr froh, daß alle Schau- 
spieler, die ich um Mitwirkung bei 


Ulngeschminkte Welt 
er Krcer 


diesem Film anging, sofort positiv 
reagierten, auch wenn es sich „nur“ 
um eine Episodenrolle handelte. Es 
zahlt sich künstlerisch aus, wenn eine 
Schauspielerpersönlichkeit eine Epi- 
sodenrolle gestaltet und uns mit 
wenig Text und geringem Rollen- 
umfang einen ganzen Menschen 
nahebringt, wie zum Beispiel Wal- 
friede Schmitt als Sigis Mutter. Kurt 
Böwe überzeugt sicherlich nicht zu- 
letzt deshalb, weil es ihm ganz per- 
sönlich und wirklich um die Kinder 
ging wie jenem Lehrer Burschel- 
mann, den er verkörperte, Beim 
Vater Kugler kam es uns darauf an, 
herauszuarbeiten, daß er mit seinen 
jüngeren Kindern anders umgeht als 
mit Sigi, Sigis Verhalten, seine etwas 
phlegmatische Opposition, wird näm- 
lich bestimmt durch die Ansprüche, 
die sein Vater an ihn, den „großen“ 
Sohn stellt. Ähnliches gilt für Pillen- 
heini, die „negative” Schülerfigur, 
die eigentlich eine tragische Figur 
ist. Die negative Beeinflussung 
durch das Elternhaus wurde nicht 
ausgespart. 

Grundsätzliches Bemühen war, bei 
den Kindern und bei den Erwachse- 
nen keine Typen zu schaffen, son- 
dern individuelle Charaktere. Wie- 
weit uns das bei den Erwachsenen 
gelungen ist, dafür waren unsere 
Filmkinder der erste Wertmesser. Sie 
erkannten in diesen Lehrern und 
Eltern die Wirklichkeit wieder, was 
uns hoffen läßt, die Zuschauerkinder 
werden das auch tun. 

Ich möchte noch ein Wort zu den 
Lehrerfiguren sagen. Vor einiger 
Zeit verfolgte ich in der Lehrerzeitung 
eine Diskussion um die Gestalt des 
Lehrers in der Literatur. Immer wie- 
der wurde gefordert, den Lehrer 


nicht als Idealgestalt, sondern als. 


Menschen aus Fleisch und Blut zu 
schildern. Besonders im Gedächtnis 
blieb mir die Äußerung einer Lehre- 
rin, Lehrer sein ist kein Privileg, son- 
dern eine Dienstleistung an der Ge- 
sellschaft. Wenn man Kindern sagen 
will, was richtig ist, dann muß man 
ihnen auch sagen, was nicht gut ist. 
Das ist eine diadlektische Regel, die 
wir leider manchmal außer acht las- 
sen, Sie gilt auch für die Gestaltung 
von Lehrerfiguren. Die Kinder wissen 
ganz genau, daß es nicht nur gute 
Lehrer gibt. 


RK 


Zwei Kinderdarsteller standen bereits 
einmal vor der Kamera, nämlich Lars 
Herrmann, Ihr Ottokar, in dem Fern- 
sehfilm „Er — sie — es", Astrid Heinze, 
das Evchen aus dem DEFA-Kinder- 
film „Blumen für den Mann im 
Mond“ ist Ottokars Freundin Juliane. 
Absicht? Zufall? Nach welchen Prin- 
zipien besetzen Sie Rollen und füh- 
ren Sie die-Kinder? 


m 


Hans Kratzert: 

Wir haben die 4. und 5. Klassen der 
Schulen in und um Potsdam besucht, 
eine Vorauswahl getroffen, aus der 
dann Kinder für Probeaufnahmen 


24 


ausgesucht. Darunter waren tatsäch- 
lich völlig zufällig Lars Herrmann und 
Astrid Heinze. Daß sie keine Film- 
neulinge waren, hätte auch nicht für 
ihre Wahl gesprochen, sondern eher 
dagegen, denn ich arbeite lieber mit 
Kindern, die noch nicht vor der 
Kamera standen. Diese beiden aber 
waren für die Rollen so goldrichtig, 
daß ich sie nahm. Die anderen 
25 Schüler aus der Klasse Ottokars 
sind Kinder, die die Probeaufnahmen 
bestanden, aber vom Typ für eine 
der größeren Rollen nicht zutrafen. 
Da sie jedoch grundsätzlich begabt 
sind, hatte ich eine Klasse, die sehr 
intensiv mitspielte. 


Die Darsteller größerer Rollen hatten 
zwar Drehbücher, durften aber grund- 
sätzlich nichts auswendig lernen, was 
sie auch nicht taten. Alles wurde ge- 
meinsam an Ort und Stelle erarbei- 
tet, Kinder sind sehr aufnahmefähig 
und lernen Texte sehr schnell, schnel- 
ler als ihre erwachsenen Schauspieler- 
kollegen, Erste Grundvoraussetzung: 
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die Kinder müssen verstehen, was 
sie spielen und was sie sagen, 
denn sie können nichts gestalten, 
was außerhalb ihrer Vorstellungs- 
welt lieg, was nicht bedeutet, 
sie. hätten keine Phantasie. Im 
Gegenteil. Doch diese Phantasie ist 
eng mit ihrer Wirklichkeit verknüpft. 
Zweite Grundvoraussetzung: die 
Rolle muß ihrem Naturell nahe sein. 
Man kann nicht gegen Typ und Cha- 
rakter besetzen. 


iR: 


Herr Kratzert, würden Sie bitte noch 
etwas über die Drehorte sagen. 


Hans Kratzert: 


Wir haben keine schönen Motive zu- 
sammengesucht, sondern in einer 
Schule und in ihrer Umgebung im 
Bezirk Potsdam gedreht. Bei den De- 
korationen, die im Atelier standen, 
galt ebenfalls das Prinzip, der Re- 
alität so nahe wie möglich zu sein. 


Das Gespräch führte Ilse Jung 


Ottokar, 
der 


Weltverbesserer 


Während der VIl. Kinderfilm- 
woche wird der Film 

in einer Voraufführung gezeigt, 
die Premiere wird im 
Programm der Kindersommer- 
filmtage stattfinden. 


Foto: DEFA/Wenzel 


Eine tatsächliche Begebenheit aus dem 
jugoslawischen Befreiungskampf 


Am 17. September 1943, auf dem 
Höhepunkt des grausamen Ver- 
nichtungskrieges, den 50 faschistische 
deutsche Divisionen gegen die in 
den jugoslawischen Bergen operie- 
renden Partisanen und alle hier 
lebenden Menschen führten, kam es 
an der Jungfrauenbrücke zu einer 
Aktion, an die auch viele Angehörige 
der Volksbefreiungsarmee Jugosla- 
wiens zunächst nicht glauben wollten: 
Ein Gefangenenaustausch ermög- 
lichte die Befreiung von Kämpfern 
und Geiseln. Sechs der zum Aus- 
tausch vorgesehenen Partisanen 
wurden von den Faschisten ins Lager 
zurückgeschafft und dort erschossen. 
Die für sie bereitgestellten deutschen 
Gefangenen waren an der Jung- 
frauenbrücke nicht angekommen. 
Drehbuchautor Petar DulovicE und 
Regisseur M. Stamenkovic verfolgten 
die Spuren dieses authentischen Er- 
eignisses und wandten sich den 
dramatischen Auseinandersetzungen 
im Innern, im Bewußtsein jener Men- 
schen zu, die für Tage auf Tod und 
Leben miteinander verbunden waren, 
obwohl sie sich als erbitterte Feinde 
gegenüberstanden. 

Neun deutsche Gefangene, darunter 
ein SS-Offizier und ein schwerver- 
wundeter „volksdeutscher“ Feldwebel, 
umfaßt die Gruppe des Majors Kolbe, 
die gegen 13 jugoslawische Kämpfer 
ausgetauscht werden soll. Vom 
Korpsstab der jugoslawischen Volks- 
befreiungsarmee wurde der Offizier 
Marko ausgewählt, diese Deutschen 
mit Hilfe zweier Partisanen und einer 
jungen Sanitäterin unversehrt bis 
zum Austauschort zu bringen. 


An den Gefangenenaustausch an der 
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Jungfrauenbrücke hatte niemand 
glauben wollen. Jetzt aber 
zählt das Leben jedes einzelnen. 
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Bis zum Austausch sind es noch 
7 Tage und 7 Nächte, und in jedem 
Augenblick können die Spannungen 
innerhalb der widerspruchsvollen 
deutschen Gefangenengruppe sowie 
zwischen den Partisanen und den 
Deutschen zur Katastrophe führen. 
Denn Djordje, dessen Dorf vernich- 
tet, dessen Angehörige vor seinen 
Augen von deutschen Faschisten er- 
mordet wurden, vermag nicht zu be- 
greifen, daß er sein Leben für diese 
Feinde riskieren soll. Der erfahrene 
Kämpfer Kosmajac hält sich strikt an 
den Befehl, weil er verstanden hat, 
was die Verletzung der revolutionären 
Disziplin bedeuten würde: Für jeden 
Deutschen, der nicht ans Ziel kommt, 
müßte ein gefangener Genosse ster- 
ben. Und das Leben der Offiziere 
zählt bei diesem Verfahren doppelt. 
Jelena sieht ihre Pflicht darin, dem 
schwerverwundeten Hans zu helfen. 
Seinen Tod kann sie nicht verhin- 
dern, Die Strapazen des Marsches, 
die ständigen Kampfeinwirkungen 
und der Hunger machen allen schwer 
zu schaffen, setzen die ohnehin über- 
spannten Nerven vielen Zerreiß- 
proben aus. Der junge Djordje ver- 
sagt in einer schwierigen Situation. 
Der verbissene SS-Mann droht, die 
ganze Gruppe in eine Schlucht zu 
stürzen, und sein Tod ist unvermeid- 
lich. So schmilzt die Gruppe der Ge- 
fangenen zusammen, und auch die 
Partisanen erleiden schwere Ver- 
luste. Sie müssen nicht nur gegen 
den Feind kämpfen, sie verteidigen 
auch mit dem Leben der Gefangenen 
das Leben ihrer Genossen, und jeder 
Augenblick verständlicher Schwäche 
muß bitter bezahlt werden. 


Heinz Hofmann 


DIE 
JUNGFRAUENBRUCKE 


Ein jugoslawischer Farbfilm 

BUCH: Petar Dulovic 

REGIE: Miomir-Miki Stamenkovic 
DARSTELLER: Dragan Nikolic, Zarko 
Radic, Olga Kacijan, Marko Nicolic, 
Peter Karsten, Tanasije Uzunovic, 
Ratislav Jovic, Dievad Coraj, 
Miroljub Leso 

KAMERA: Milivoje Milivojevic 


Gestern Revolutionär — 
heute zur Untätigkeit verurteilt? 
Esteban durchlebt eine tiefe Krise. 


Der kubanische Film ist die 'Film- 
kunst des ersten sozialistischen Lan- 
des in der westlichen Hemisphäre. 
Er ist entstanden mit der Revolution 
und durch die Revolution, und er ist 
in seinen Ausdrucksmitteln geprägt 
von den’ kulturellen Traditionen La- 
teinamerikas. Beides bestimmt glei- 
chermaßen seinen Stil, der sich reich 
und in profilierter Vielfalt der indi- 
viduellen Handschriften entfaltet hat 
und dessen Realismus sowohl einen 
lakonischen Dokumentarismus wie 
auch die heftigsten expressiven Stei- 
gerungen der Wirklichkeit bis zum 
Phantastischen hin kennt und dabei 
immer auf die direkte agitatorisch- 
propagandistische Wirkung abzielt. 


Einer der bedeutendsten Vertreter 
‚dieser jungen revolutionären Film- 
kunst Kubas ist der Regisseur Hum- 
berto Solas, der Schöpfer solcher 
Filme wie „Lucia“ und „Kantate über 
Chile“, der 1976 beim Internationalen 
Filmfestival in Karlovy Vary mit dem 
Hauptpreis ausgezeichnet wurde 
(und der auch noch in diesem Jahr 
in unseren Kinos zu sehen sein 
wird). Sowohl in den Schicksalen von 
drei kubanischen Frauen („Lucia“), 
die in unterschiedlichen historischen 
Perioden lebten, in den Jahren der 
endenden spanischen Kolonialherr- 
schaft, in der Zeit der bürgerlichen 
Republik und unter den Bedingun- 
gen des Aufbaus der sozialistischen 


Gesellschaftsordnung als auch in der 
Chronik eines Streiks chilenischer 
Salpeterarbeiter im ersten Jahrzehnt 
unseres Jahrhunderts („Kantate über 
Chile“) hat sich Soläs als ein tem- 
peramentvoller Meister der filmischen 
Metophern und einer leidenschaft- 
lichen Gewaltsamkeit der Emotion 
erwiesen. In dem zwischen diesen 
beiden Filmen entstandenen „Tag im 
November“ hingegen zeigt sich Soläs 
verhaltener. Dieser Film ist ein 
Werk der Reflexion. 


Erzählt wird die Geschichte eines 
Mannes, der durch eine schwere Er- 
krankung in eine psychische Krise ge- 
rät. Den Helden Esteban hat der 
Schatten des Todes gestreift. Er fühlt: 
Die Zeit der Jugend ist zu Ende ge- 
gangen. Er muß zu einem neuen 
Selbstverständnis finden. Er sieht 
seine Umwelt mit anderen Augen als 
bisher. Die von seiner Krankheit er- 
zwungene Passivität drängt ihn hin- 
ein in ein Nachdenken über den Sinn 
des Lebens. 

Soläs verknüpft dabei die psycholo- 
gische Situation Estebans mit einer 
Vielzahl historisch-gesellschaftlicher 
Faktoren, von denen die Gegenwart 
Kubas bestimmt ist. Esteban ist ein 
Revolutionär; die Erinnerung an jene 
Zeit, da er als Student am Kampf 
gegen die reaktionäre Battista-Dik- 
tatur teilnahm, ist ein tragendes Ele- 
ment seines Lebensgefühls. Esteban 
wird aber auch mit Menschen kon- 
frontiert, die eine andere Lebens- 
haltung, eine andere Weltanschau- 
ung und eine andere Einstellung zur 
Revolution haben als er. Im Verhält- 
nis zu dem Mädchen, das er liebt, 
wird ihm bewußt, daß eine neue Ge- 
neration mit anderen Problemen und 
anderen Lebenserfahrungen als den 
seinen herangewachsen ist. In der 
Begegnung mit solchen Menschen 


im 


ovembe 


= Ein kubanischer 
>  Gegenwartsfilm 


aber, mit denen er durch die feste 
Freundschaft revolutionärer Kampf- 
gemeinschaft verbunden ist, findet 
er zu Einsichten und Erkenntnissen, 
die ihn seine individuelle Krise über- 
winden lassen. 

Soläs behandelt eine Thematik, die 
für den sozialistischen Gegenwarts- 
film von wesentlicher Bedeutung ist: 
Worin bestehen die ethisch-morali- 
schen Wesenszüge des Zeitgenos- 
sen? Er fragt nach der Sinngebung 
des Lebens, und die sprunghafte 
assoziative Dramaturgie seines Films, 
“die ein für den kubanischen Film 
charakteristisches Strukturprinzip ist 
und in die er auch zitierend Sequen- 
zen aus seinem Film „Lucia“ einbe- 
zieht, gibt diesen Fragen und der 
darauf gegebenen Antwort eine be- 
sondere Intensität. 


Christian Thurm. 


Ruhelos irrt Esteban umher. 

Viele Menschen beobachtet, befragt 
er. Immer wieder befragt er sich 
selbst — wie soll sein Leben 

künftig aussehen? 


EIN TAG 

2: 

NOVEMBER 
Ein kubanischer Film 
BUCH: J. L. Rodriguez, H. Soläs 
REGIE: Humberto Soläs 
DARSTELLER: E. Nunez, R. Revuelta, 
$. Planas, J. Fraga, ©. Valdes 
KAMERA: P. Martinez 
MUSIK: L. Brouwer 
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Die Jugend heute trifft sich 
abends beim Beat, damals, als 
Esteban und seine Freunde 
studierten, haben sie gegen 
Battista demonstriert. 

(Foto links) 


Einst waren sie Kampfgefährten, 
später verloren sie sich aus 
den Augen. Der Freund hat 
sein nicht leichtes ‚Schicksal 
gemeistert. Kann er Esteban 
aus der Krise heraushelfen? 


Kann Esteban heute nachholen, 
was er damals vielleicht 
versäumte? 

Soll er die heutige Jugend 
beneiden oder — bedauern? 
(Foto unten) 


Sonntag 


aufbrennender 


Erde 


Die dramatische 
Geschichte 


eines Erdölfundes 


Ingenieur Tricä erinnert sich. Er er- 
innert sich an den Tag, an dem er 
zum ersten Mal nach Ardepämint 
kam, zusammen mit seinen Komera- 
den, af einem klapprigen und fast 
schon seöröttreifen Tankwagen, nach 
einer langen Fahrt durch eine Ge- 
gend, die eher einer Mondlandschaft 
als irdischen Gefilden glich. Er er- 
innert sich an diesen Sonntag vor 
dreißig Jahren, an dem in diesem 
entlegenen Dorf mit dem seltsamen 
Namen - Ardepämint heißt Bren- 
nende Erde — so vieles geschah: 
Ol wurde gefunden, und Blut wurde 
vergossen; Menschen trafen un- 
widerruflihe Entscheidungen, und 
Mörder lauerten im Hinterhalt. Le- 
bendig werden die dramatischen Ge- 
schehnisse eines einzigen Tages 
zwischen Sonnenaufgang und Son- 
nenuntergang. 

Die riesigen Knochen eines ausge- 
storbenen Urwelttieres, die Knochen 
eines Mastodons, eines elefanten- 


artigen Säugetieres aus der Tertiär- 
zeit, liegen im Garten des Ingenieurs 
Ocolescu. Er hat sie hier ausgegra- 
ben, und er hat sie mit einer eigen- 
willigen Theorie in Verbindung ge- 
bracht: Wo solche Skelette sich fin- 
den, dort muß es auch Erdölvorkom- 
men geben. Sein ganzes Leben hat 
der alte Sonderling dieser Idee 'ge- 
opfert, vergraben in dieser Einöde 
und beschäftigt mit seinen Berech- 
nungen und Plänen, wo das Petro- 
leum zu finden und wie es zu fördern 
sei. Und nun läuft an diesem Sonn- 
tag der Schankwirt Micu betrunken 
und jubelnd durch das Dorf, verkün- 
det prahlerisch, wie reich und mäch- 
tig er bald sein werde: Er ist fündig 
geworden, ist mit einer primitiven 
Bohrung tatsächlich auf Erdöl in sei- 
nem Grund und Boden gestoßen. 

In einen Wirbel widersprüchlicher Er- 
eignisse sehen sich Tricä und seine 
Gefährten gestellt. Vier zwielichtige 
Herren aus der Stadt tauchen auf 


und geben sich als Vertreter einer 
Aktiengesellschaft zu erkennen, die 
eine Schürfkonzession für dieses Ge- 
biet erworben hat. Sie wollen sich 
um jeden Preis der Pläne des alten 
Ingenieurs bemächtigen, notfalls 
auch durch Gewalt. Mit haßerfüllten 
Augen schaut Ocolescus Frau Hor- 
tensia auf das Dorf und hadert mit 
ihrem Schicksal und zieht dann doch 
eine richtige Bilanz aus ihrem Le- 
ben. Und am Abend fallen plötzlich 
Schüsse, als Tricä und seine Freunde 
schon wieder auf der Rückfahrt sind 
— kommunistische Agitatoren beim 
Landeinsatz, hineingeraten in eine 
außergewöhnlihe und gefährliche 
Situation. 

Es ist eine Geschichte vom Segen 
und vom Fluch des schwarzen Gol- 
des, die hier erzählt wird. Es ist eine 
Geschichte von einer Zeit zwischen 
den Zeiten, eine Geschichte aus dem 
Jahr 1945, als in Rumänien zwar 
schon der Faschismus besiegt wer, 
aber die Macht der Bourgeoisie noch 
in hartem Klassenkampf gebrochen 
werden mußte. Es ist eine Geschichte 
von Habgier und Verbrechen und 
von erfüllten Träumen und tapferer 
Opferbereitschaft. Sie handelt von 
Menschen, die nicht begreifen woll- 
ten, daß ihre Zeit abgelaufen war, 
und von Menschen, die sich wandel- 
ten in jenen Tagen, und von Men- 
schen, die das -Fundament der Zu- 
kunft bauten. 


Christian Thurm 


Eine Gruppe kommunistischer 
Arbeiter ist ins Dorf gekommen, um 
für Ruhe und Ordnung zu sorgen. 
Der gewalttätige Schankwirt 

bleibt zunächst in Gewahrsam. 
(rechts) 


Enciu, ein alter Bekannter von 
Ingenieur Oculescu, ahnt, in welcher 
Gefahr sein Freund ist, wenn er die 
Pläne bei sich behält. Er versucht, 
ihn davon zu überzeugen. (links) 


Der Schankwirt Micu und die an- 
geblichen Vertreter einer Aktien- 


gesellschaft verfolgen das gleiche 
Ziel. Sie wollen unbedingt in 

den Besitz der Pläne des Ingenieurs 
kommen, und jedes Mittel ist 
ihnen dabei recht. Sogar vor Mord 
schrecken sie nicht zurück. 

(Fotos oben und links) 


FRHTITE) 


Die tollkühnen 
Abenteuer 
eines 
Partisanen- 
kommandeurs 


Oberleutnant Kukorelli ist ein den schweren Weg, den seine 
leidenschaftlicher Flieger, Überzeugung ihm weist und der ihn 
aber mehr noch liebt er an die Seite der slowakischen 

seine Heimat, und deshalb geht er Partisanen bringt. 


Flieger-Oberleutnant Kukorelli hat 
etwas gegen die Uniform, die er 
trägt. Zwar versieht er seinen Dienst 
gut, doch insgeheim ist er immer 
weniger einverstanden mit dem Geist, 
den diese Uniform verkörpert. 
Zwangsläufig kommt es eines Tages 
zum offenen Bruch. Als er für eine 
Flieger-Aktion ausgezeichnet wird, 
„verleiht“ er den Orden dem Mas- 
kottchen der Fliegerstaffel, einem 
Hund. Oberleutnant Kukorelli wird 
zu seinen Vorgesetzten befohlen ... 
Es ist die Zeit des faschistischen slo- 
wakischen Staates. Unter erpresse- 
Nischem Druck Nazi-Deutschlands hat- 
ten die Westmächte mit ihrer Unter- 
schrift unter das Münchener Abkom- 
men die mit ihnen verbündete 
Tschechoslowakei verraten. Damit war 
der Weg frei für Hitler. Auf seine 
Veranlassung wird am 14. März 1939 
der slowakische Separatstaat prokla- 
miert, die faschistische deutsche 
Wehrmacht besetzt die restlichen 
tschechischen Gebiete, das „Protek- 
torat Böhmen und Mähren“ wird 
dem Deutschen Reich einverleibt. In 


ER ERETETTENTE: 


der Slowakei regiert der Faschismus, 
die slowakische Regierung tritt im 
September 1939 an der Seite Hitler- 
Deutschlands in den Krieg gegen 
Polen ein. Diese Politik ruft die Un- 


zufriedenheit breiter Bevölkerungs- 
schichten hervor. Auch in der Armee 
gärt es. 


Kukorelli und ihm gleichgesinnte 
Flieger gehören zu jenen, die sich 
der Faschisiertung mehr und mehr 
widersetzen. Sie suchen nach Mög- 
lichkeiten, ihr Können und die ihnen 
anvertrauten Maschinen einer bes- 
seren Sache zur Verfügung zu stel- 
len. So planen sie ‚die Flucht eines 
Geschwaders, um einem anderen von 
Nozi-Deutschland bedrohten Staat, 
Jugoslawien, zu Hilfe zu kommen. 
Doch ihr Vorhaben wird verraten, 
Kukorelli verhaftet und zusammen 
mit seinem Freund Andrejko zu neun 
Monaten Kerker verurteilt. Während 
dieser Haft hat Kukorelli eine für 
seinen weiteren Lebensweg entschei- 
dende Begegnung. Er lernt in Ober- 
teutnant Rajsky, wegen seiner Mit- 
gliedschaft in einer kommunistischen 


Diesmal erhält das Staffel- 
Maskottchen keine Wurstpelle, 
sondern den Orden, den Kukorelli 
verabscheut. (links) 


(Foto oben) 


(Foto links) 


Zelle angeklagt, einen überzeugten, 
standhaften Genossen kennen. 

Nach seiner Entlassung nutzt Kuko- 
relli jede Gelegenheit, seinen kom- 
munistischen Freunden zu helfen; es 
beginnt der höchst abenteuerliche 
Weg des ehemaligen Flieger-Ober- 
leutnants zum Kommandeur einer 
Partisaneneinheit. Mehrmals gerät er 
bei gewagten Operationen in die 
Fänge der Polizei, doch immer wieder 
kann er seinen Häschern entfliehen, 
kehrt er zu seinen Kampfgefährten 
zurück. 


Dieser Film voller Spannung und 
Abenteuer basiert auf tatsächlichen 
Ereignissen. Auch bisher nicht be- 
kannte Fakten wurden erforscht und 
einbezogen. So entstand das fes- 
selnde Porträt eines tapferen und 
mutigen Partisanen, der seinen Teil 
dazu beigetragen hat, daß im Au- 
gust 1944 mit dem Slowakischen Na- 
tionalaufstand eine neue Ära in der 
Geschichte der Tschechen und Slowa- 
ken beginnen konnte, die Ära einer 
freien Tschechoslowakei. 


Sie sind Freunde, nun müssen sie 
Abschied nehmen, und es ist 
ungewiß, ob sie sich jemals 


wiedersehen. (Foto unten) 


Kukorelli hat mit seinem 
Armeelaster eine nächtliche 
„Schwarzfahrt“ gemacht. 


Kukorelli wurde erneut verhaftet — 
warum und wohin war er 

zu nächtlicher Stunde 

mit seinem Laster unterwegs?! 


LEBEN 
D AUF DER 

FLUCHT 
Ein tschechoslowakischer Film aus 
dem Studio Koliba — Bratislava 
BUCH: Emil Kadnär 
REGIE: Jozef Rezucha 
DARSTELLER: Milan Khazko 
(Kukorelli), Ivan Mistrik (Andrejko), 
Väclav Neuiil (Mikuläs), Elo 
Romanik (Zvara), Vladimir 
Petruska (Hvozdäk) 
KAMERA: Vincent Rosinec 
AUSSTATTUNG: Ivan Kot 
MUSIK: Svätozär Stradina 
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